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O presente trabalho propõe-se discutir as questões da semiótica através 
do  projeto artístico (in)Visível – o corpo além da imagem, será 
desenvolvido dentro do âmbito dos Estudos de Arte, através do estudo das 
técnicas fotográficas. O registro do corpo como objeto de análise, o 
desenvolvimento de imagens técnicas e a linguagem poética utilizada 
como expressão serão as ferramentas utilizadas como pesquisa para 
desenvolvimento do projeto. 
 
A metodologia desenvolvida será prático-teórica.  As teorias pesquisadas 
serão sobre o corpo como imagem e/ou a imagem como corpo, nos 
conceitos teóricos serão abordados temas da semiótica Pierciana, a 
relação signo-significado na obra de arte de acordo com os conceitos de 
Umberto Eco em Obra aberta, e filosofia da fotografia através de Barthes, 
Flusser e Sontag. 
 
O projeto artístico prático terá a elaboração e imagens fotográficas; onde 
as questões do corpo como objeto de estudo artístico e imagem será 
desenvolvido através de autorretratos. A relação do corpo versus universo 
(relação pessoa-natureza) será desenvolvida através do detalhe das 
imagens, observando as marcas (sinais) presentes no corpo fotografado. 
Através de impressões em suportes diversificados, busca-se a 
materialização das ideias.  
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This study aims to delve into semiology through the artistic project 
“(in)Visível – O Corpo Além da Imagem” (“(in)Visible- The Body Beyond the 
Image”) developed following a review of photographic techniques within the 
Studies of Art. The picture of the body as the object of analysis, the 
development of technical images and the poetic language used as a form of 
expression are the research tools used during the process.  
 
The methodology applied is theoretical-practical. The theoretical approach 
focuses on the concept of the body as an image and/or the image as a body 
using Peircean semiotic, the relationship between sign and function in works 
of art according to the theory of Umberto Eco in “The Open Work”, and the 
philosophy of photography according to Barthes, Flusser and Sontag.  
 
The artistic project itself will contain photographic images in which the 
concept of the body as a mean of artistic and imagery analysis will be 
explored through self portraits. A relationship between body and universe 
(man-nature relationship) will be featured in the spots (birthmarks) on the 
detailed images of the body. For these ideas to come to fruition, various 
printing materials were used. 
abstract 
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Introdução 
 
O projeto artístico (in)Vísivel - o corpo além da imagem, traz a questões sobre o 
corpo como objeto de arte e seus significado imagético. A fotografia sempre foi vista como 
uma imagem do real, porém ela traz conotações que fazem com que uma fotografia seja 
mais do que se vê, como afirma Flusser “não é mais o pensamento que significará a coisa 
extensa; é a fotografia que significa um “pensamento.” (Flusser, 1985, p.70). Este 
pensamento é repleto de conceitos, “fotografias são imagens técnicas que transcodificam 
conceitos em superfícies. Decifrá-las é descobrir o que os conceitos significam.” (Flusser, 
1985, p.49). 
Decifrar um conceito ou imagem é necessário ou possível numa obra de arte? Esta 
questão é algo que sempre  indaguei como artista. É possível passar conceitos em forma de 
imagem? No desenvolvimento desta pesquisa procurarei responder através da relação 
espectador-obra, pela proximidade à referência de Umberto Eco,  
 
“O significante apresenta-se então cada vez mais como forma geradora de sentido, 
que se  enche de acúmulos de denotações e conotações graças a uma série de 
códigos e de léxicos que estabelecem suas correspondências com grupos de 
significados.” (Eco, 1991, p.119).  
 
Os códigos e conotações aparecem na imagem para direcionar um olhar poético 
sobre a leitura das imagens.  As definições da relação signo-significante também serão 
questões inerentes a esta pesquisa. 
Será tida em consideração a teorização da fotografia e qual a relação com o corpo. 
Considera-se o corpo uma matéria fotossensível como o papel fotográfico, o corpo capta a 
luz e marca em sua pele (o invólucro do objeto corpo), em formas de sinais e marcas, a luz 
absorvida. Considera-se também que as questões referentes à Cosmologia são questões de 
tempo, espaço e universo das coisas, que  influenciam muitos pensadores da fotografia, 
neste caso a questão foi muito bem observada por Flusser em seu livro A câmara clara. 
A pesquisa sobre o corpo e o autorretrato foi definitiva para elaboração do trabalho de 
dissertação. No autorretrato meu corpo vira uma modelo de mim mesma, não há um 
personagem ou performance, há apenas um corpo nu diante da câmera. Este corpo visto por 
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uma nova ótica,  sem identidade, ampliado em suportes diferentes, deixa de ser corpo, vira 
imagem e objeto na imagem. Ele vai além da imagem pois nele estão contidos conceitos e 
códigos. Seu signo é presente e concretiza o “corpo”, mas será que ao retratar-se é possível 
mudar o corpo para o universo? Corpo celeste? Sumir no espaço? A poesia fica a cargo do 
espectador, que diante da obra tem inúmeras possibilidades de leitura, sabendo que “o 
código estabelece que um dado significante denota um determinado significado” (Eco, 1991, 
p.115)  Conseguirei direcionar este olhar do Outro, para uma interpretação como a minha? 
Ao olhar uma imagem o espectador tem múltiplos tempos de observação, entre esses 
tempos existem frações de tempo, nesse lugar entre os tempos é onde se constrói a obra. 
No primeiro olhar existe a identificação da imagem. É objeto. Que objeto? É corpo? No 
segundo olhar, temos as respostas para a as questões do primeiro olhar. Mas entre as 
questões e respostas temos os questionamentos: porque? Como? É? Não é? Esses 
questionamentos pessoais direcionam o olhar, respondem às questões da imagem, 
significam a obra. O resultado final é a ressignificação da imagem. Essa ressignificação é o 
resultado dos questionamentos durante o tempo. Os significados das palavras contidas no 
título podem induzir a obra, procurando induzir a interpretação do autor no espectador, mas 
assim como as imagens as palavras também possuem significados cheios de conotações 
pessoais. 
Então não há como direcionar um só pensamento ao olhar uma obra, somos 
múltiplos nas interpretações e múltiplos em nós mesmos, somos cada um universo de 
infinitas possibilidade de ver e sentir, é nessa infinitude que nosso universo pessoal se 
expande e nos torna parte de um outro universo invisível, porém concreto em imagens, 
formas significados e conceitos. 
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Parte 1 
 
  
 Esta investigação tem como base o estudo sobre os trabalhos de artistas visuais, que 
utilizam a fotografia como expressão, assim como artistas que além da fotografia utilizam 
técnicas mistas (pintura, colagem entre outras) como expressão em suas obras. A escolha 
destes artistas têm em comum a utilização da imagem do corpo como referente artístico. Nas 
obras analisadas de Francesca Woodman, John Coplans e Helena Almeida observamos a 
relação corpo-imagem problematizada enquanto expressão artística.  
As obras de Francesca Woodman e Helena Almeida tem uma grande relação com o 
autorretrato, ambas utilizam seus corpos como expressão e identidade através da fotografia. 
Helena Almeida em algumas séries faz uma intervenção manual com tinta ou outro material 
sobre a imagem, o registro do gesto intensifica a mensagem a ser passada pela  artista, 
Francesca Woodman não faz intervenção manual, mas os cenários de suas fotografias 
contém significados para aquele corpo ali presente. John Coplans também usa o seu 
próprio corpo como objeto de estudo, apesar de ser um autorretrato ele consegue não dar 
identidade ao corpo ao não retratar sua cabeça e/ou rosto, tirando assim a significação da 
identidade, deixando de ser um autorretrato e tornando-o apenas  o registro de um corpo. A 
relação destes artistas visuais com a imagem do corpo será um referente de investigação no 
processo criativo da realização desta pesquisa. 
Para a imagem do corpo transcender o corpo real, e assim, numa tentativa de mudar 
seu significado, serão desenvolvidas obras com imagens através de fotografia. O 
autorretrato será a metodologia de experimentação da artista. As fotografias serão 
apresentadas em diversos suportes, sejam elas impressas ou projetadas. As dimensões das 
imagens técnicas serão também objeto de pesquisa, pois a relação corpo e suporte interfere 
na significação da imagem apresentada. 
A pesquisa teórica integra o estudo da relação da imagem e o corpo no âmbito das 
artes visuais. A obra Corpo, Imagem e Representação, de Viviane Matesco, considera-se 
como  base da pesquisa, nele a autora descreve e questiona a relação do corpo nas artes e 
sua significação na imagem. A autora ao afirmar “na cultura ocidental o pensamento do 
corpo é um pensamento de imagem e, ao mesmo tempo, o pensamento de imagem é um 
pensamento do corpo.” (Matesco, 2009, p.19), refere-se ao culto da imagem do corpo. Esta é 
uma importante questão que será desenvolvida nesta pesquisa: até que ponto devemos 
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venerar a imagem do corpo? O corpo é capaz de mudar sua significação através das 
imagens registradas?  
A escritora Lucia Santaella também será uma referência na pesquisa com seus artigo 
e livro  O corpo como sintoma da cultura e Cultura e artes pós-humanos - Da cultura das 
mídias à cibercultura, onde a escritora questiona a relação corpo e cultura, assim como o 
corpo na arte. 
 
1. O corpo como imagem e o autorretrato 
 
Observa-se a onipresença do corpo nas referências artísticas contemporâneas, o 
corpo se tornou um objeto de estudo e reflexão de muitos artistas. Essa obsessão pela 
imagem do corpo é apenas um dos sintomas da cultura do nosso tempo, como afirma 
Santaella (2004) o corpo está presente em todas as mídias como um sinal de presença e 
identidade, a relação com o corpo é de tamanha importância cultural ao ponto do corpo ser o 
maior significante dentro de determinadas culturas, essas questões se tornaram importantes 
ao ponto do corpo transcender seu meio físico e se tornar “ a questão” da nossa sociedade. 
No âmbito artístico o corpo se torna um objeto de luta e expressão, artistas de diversas 
metodologias expressam-se com o corpo como um objeto artístico desta criação. 
A Body Art é a metodologia que privilegia o corpo como instrumento de crítica, 
expressão e auto representação. Assim como afirma Santaella “o artista é “ao mesmo 
tempo, sujeito e meio da expressão estética” (Santaella, 2004, p. 69) 
Body Art não descrevia fatos, mas construía significados, esta nova significação 
provém de um novo olhar sugerido pela reinvenção do si do artista “ Aquele que cria a obra é 
igualmente por ela e nela criado.” (Neves, 2012, p.62). 
Existe uma relação de troca entre o corpo e a representação. Separar o artista do ser 
que ele representa ou se retrata é a maior dificuldade encontrada nesta manifestação 
artística. Pois a identidade do artista é o menos importante na obra, o sujeito ali 
representado é uma referência, um objeto o próprio suporte. 
“Com esta prática, o corpo do artista é tomado como suporte de arte. Até então, o 
corpo tinha sido representado pela arte; era tema de esculturas, de pintura, da dança etc. 
Com a "Body Art", ele se revela como a ferramenta principal da expressão artística. Não se 
trata mais de uma representação ou imitação, mas de uma apresentação do próprio corpo, 
às vezes, até de forma violenta, a fim de mostrar uma autenticidade que só se alcança em 
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vida. Com a Body Art, o corpo se converte em uma tela onde os artistas capturam suas 
aflições ou neuroses individuais e coletivas. “É o corpo como algo vivo, na sua 
vulnerabilidade, seu estar no mundo, suas transfigurações.” (Santaella, 2004, p. 69).  
“Através do corpo, o artista tenta expressar o seu mundo interior, os seus sentimentos, 
acerca da própria realidade física”. (Sobrinho, 2017, p.1239) 
 
“O sujeito encena-se a si mesmo, propõe-se tanto como lugar de autoreconhecimento 
como lugar da alteridade, dos outros que o eu é: “com efeito, outrem não é um outro 
Eu, mas o Eu é um outro, um Eu rachado. Não há amor que não comece pela 
revelação de um mundo possível como tal, enrolado em outrem que o exprime.” 
Ferramenta auto-referencial, o auto-retrato expõe as contradições, complexidades, 
paradoxos ou limites do sujeito.” (Neves, 2012, p.60) 
 
O sujeito está no centro, é o meio físico, o suporte está contido na obra. É aquele que 
constrói a obra, cria o  processo enquanto se ressignifica e se refaz como sujeito. A obra só 
existe pois o indivíduo existe, não é uma co-relação é a relação do “indivíduo-corpo” que 
resulta na obra. 
O meio privilegiado herdado da condição da reprodutibilidade técnica apta a plasmar 
as questões anteriormente abordadas da alteridade do Eu, os artistas usufruem da imagem 
técnica ao serviço das suas expressões artísticas: 
 
“ O operar artístico contemporâneo, assume particular significado no auto-retrato e no 
uso da fotografia: o meio fotográfico é o que, no domínio da produção de imagens, 
responde artisticamente de forma mais eficaz, problematizando os limites do real e a 
objectividade da fotografia, cultivada pelos pioneiros do modernismo em fotografia. A 
paixão pelo real retorna pela imagem fotográfica, para desmaterializar e reinventar as 
ilusões da identidade. A dissolução dos limites da arte parece acompanhar a 
dissolução dos limites do sujeito, de um eu entendido como identidade segura.“ 
(Neves, 2012, p.65). 
 
  A apropriação do medium fotográfico através de autorretratos é recorrente devido às 
ações dos artistas que utilizam seus corpos como objetos de lutas, reivindicações e 
sentimentos. A utilização da auto representação, não busca uma auto-análise, nem uma 
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crítica da própria vida do artista, mas sim uma forma de exteriorização de seus 
questionamentos, enquanto indivíduo em sociedade.  
Escapando à interpretação mimética o meio fotográfico enquanto apresentação busca a 
despersonalização: 
 
“Considerada durante quase meio século como cópia da realidade, a imagem 
fotográfica  torna-se agora num meio privilegiado através do qual se experienciam 
outros modos de subjectivação ou novas operações de despersonalização: 
distanciando o significado do significante, os artistas recorrem a estratégias visuais 
como a apropriação, fragmentação,  montagem, fotomontagem, justaposição, colagem 
e descontextualização. “ (Neves, 2012, p.74) 
 
O corpo é o principal meio de representação e objetivação do artista, em suas 
imagens os símbolos e significados podem levar o espectador a uma nova ressignificação. O 
corpo é a única coisa que temos certeza que nos pertence, esse pertencimento resulta no 
encontro do si e a comunicação com o exterior, ele amplia as referências e as próprias 
dimensões do corpo. O direito do corpo é o único direito, a nós dado, que nem 
questionamos, por que antes de sermos precisamos tê-lo. 
Cabe ao artista se exprimir e utilizar as técnicas ao seu alcance para atingir sua 
mensagem. O corpo é a única coisa que lhe pertence como indivíduo, por isso é o melhor 
objeto para a representação do si. A imagem técnica é tida como a melhor representação de 
imagem mimética do ser, porém com o autorretrato é possível atingir uma ressignificação de 
si, independente do registro do corpo próprio, através da subjetivação, consegue-se registrar 
além da sua própria identidade. O que é registrado e apresentado está além do significado 
da imagem, de autorretrato ou auto-representação, é a comunicação do interior do si e o 
mundo exterior. 
 
 
2. Fotografia: eficiência na criação contemporânea 
 
De entre as novas tecnologias para a elaboração da experiência artística, a fotografia 
é uma prática constante em realizações artísticas contemporâneas. A grande contribuição da 
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fotografia para os artistas é libertadora criando uma nova perspectiva sobre o ato de olhar e  
registro dessa imagem. O olho também é uma ferramenta de criação não apenas um órgão. 
Essa relação, unida à subjetividade do autor, torna-se uma prática ativa e material da arte. A 
fotografia é um recurso imagético, mas também é material pois torna o efêmero concreto, 
através da própria imagem técnica e de recursos híbridos, que a tecnologia possibilita, 
ajudando na recodificação da imagem e criando um novo olhar sobre a imagem técnica.  
 
“Concluímos que a fotografia tende a hibridizar-se, a perpassar outros procedimentos 
artísticos na contemporaneidade, e isto possibilitou que ela consolidasse uma relação 
importante na materialidade artística contemporânea. Acreditamos que desde o início, 
a fotografia tinha uma série de estruturas, construções e arranjos plásticos que a 
tornavam possuidora de qualidades expressivas.(...) A fotografia apresentou desde os 
seus primórdios expedientes próprios que permitiam possibilidades criativas, 
enfatizando um caráter artístico já nas suas primeiras expressões formais” (Carvalho 
& Rizolli, 2017, p.116) 
 
Embora a fotografia digital possa ser impressa, como uma fotografia analógica, as 
possibilidades da imagem digital sai do âmbito técnico da fotografia e migra para todos os 
meios. “A digitalização levou a imagem a saltar para o paradigma pós-fotográfico com todas 
as consequências que isso trouxe para a sua produção, armazenamento, difusão e  
recepção.” (Santaella, 2010, p.154). A fotografia digital possibilita as diversas formas de 
experimentação da impressão fotográfica, por exemplo. Desde a impressão sobre papel a 
impressão em qualquer outro suporte: madeira, tecido, lona etc.,  criando novos 
procedimentos de criação. As mídias digitais: computador, tablet, projetor e telefone, são os 
meios mais dinâmicos para se trabalhar e apresentar as imagens digitais. Neles temos uma 
infinitude de possibilidades de apresentação da imagem técnica,  desde apenas mostrar uma 
imagem no ecrã até projetar em uma sala, saindo da mídia digital e ampliando o objeto 
passando este a fazer parte do ambiente. De acordo com o ambiente físico (aparelhos, 
projeções) cria-se uma novo olhar sobre a fotografia, porque esta imagem técnica 
apresentada virtualmente pode ser manipulada e ter outras formas de interação e 
interpretação do espectador. Através das redes sociais, por exemplo, a foto atinge diversos 
espectadores,  esta não faz parte de nenhum meio concreto, apenas está codificada 
virtualmente. A imagem digital tem  a possibilidade de se infiltrar em diversos mediuns. Essa 
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facilidade de visualização da imagem, que não requer um meio de apresentação concreto, é 
acessível em qualquer hora e lugar e com isso a fotografia extrapola os limites físicos do 
papel e principalmente das instituições: museu, galeria de arte. Ela vai além da proximidade 
física,  com a velocidade de um click, atinge diversos espectadores em qualquer lugar do 
mundo. Existe uma relação pré-estabelecida entre as mídias e as redes sociais, as redes 
sociais não existem sem as mídias, porém a fotografia consegue migrar do mundo analógico 
para o mundo digital com enorme facilidade.  Este hibridismo ocorre devido à acessibilidade 
da tecnologia, a fotografia não tem mais limites, ela vai além do que foi estipulado, ela é 
difundida e recebida em diversas formas. 
No âmbito da arte contemporânea podemos observar que a fotografia ganhou 
amplitude libertando-se do papel e dos seus formatos pré-estabelecidos. 
 
“A reordenação das características da fotografia proporciona uma ressignificação das 
imagens técnicas, procurando dimensioná-las numa relação contemporânea 
articulada nos meio criativos em que a fotografia transita principalmente nas relações 
em que a fotografia se hibridiza e nos perpassamentos artísticos contemporâneos. 
Transcorrendo em outras materialidades, trânsitos e contaminações, procedimentos 
tipicamente contemporâneos”. (Carvalho & Rizolli, 2017, p.114) 
 
Esse movimento dinâmico e híbrido possibilita a expressão  e experimentação 
artística, o fazer fotográfico ganha diversas camadas e a imagem técnica ultrapassa os 
limites pré estabelecidos anteriores. Hoje quase tudo é possível, a imagem subjetiva cria um 
diálogo entre a subjectividade e o processo fotográfico. É possível recodificar, ressignificar e 
redefinir o significado da imagem apresentada. A fotografia seja ela digital ou analógica é o 
medium contemporâneo eficaz para qualquer expressão artística.  
 
“Ao contrário da fotografia-documento, a fotografia-expressão não apregoa a relação 
direta com o referente, nem a imagem transparente. Neste caso, toma-se a fotografia 
como uma experiência da imagem em si e com isso aqueles aspectos antes 
rejeitados pelo documento se fortalecem: a dimensão poética, o autor (sua 
subjetividade) e o Outro em diálogo com o processo fotográfico. É com a expressão 
que a fotografia mostra não ser mais mero efeito do referente, mas sim, um processo 
capaz de contribuir no “fazer” da representação. Assim, passa a distinguir o sentido 
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da imagem da coisa a qual ela faz referência. As preocupações voltam-se para a 
busca por sua sintaxe particular.” (Soares, 2009, p.224) 
 
 
3. Francesca Woodman e Helena Almeida: o múltiplo de si na fotografia 
 
As artistas Francesca Woodman e Helena Almeida encontram-se entre a fotografia, 
vídeo e a performance. Helena Almeida também utiliza a pintura, desenho e  colagem como 
ferramentas na elaboração das suas obras. Apesar de serem da mesma época, fim dos anos 
60 e meados dos anos 70, algumas destas séries desenvolvidas em diversos suportes por 
elas, ainda hoje se encontram atemporais, pois o discurso seja político ou conceitual nos 
atinge até nos dias de hoje. 
Francesca Woodman (1958 – 1981) americana, faleceu aos 22 anos. Apesar de ter 
uma morte prematura por suicídio, suas obras são de grande representatividade na 
fotografia contemporânea. Seu trabalho é atemporal , chegando a ser comparado com os 
surrealistas, mas o teor de suas obras vão além da surrealismo. Ela busca se comunicar 
com o espectador de forma poética e simbólica através do registro de suas performances. 
Ao utilizar o “corpo-próprio” como experiência da sua representação, como autorretrato 
biográfico, muitas vezes nos remete para um estado onírico, para uma realidade mais 
emotiva do que concreta (racional). Seus autorretratos registram conflitos os quais 
aparentam não poderem ser mediados pela representação, mas seus registros mostram 
necessidades profundas de lidar com a emoção e o caráter abstrato é conseguida em muitos 
fotografias através da atuação diante a câmera. 
Helena Almeida (1934 - ), portuguesa. Grande representante da arte contemporânea 
portuguesa o seu trabalho tem o requinte político, crítico e íntimo. Helena Almeida usa seu 
corpo como ferramenta da sua representação, o corpo como memória e objeto. Como ela 
própria afirma: “Tudo estava em tudo, e eu compreendia isso, que era global. Que tudo 
estava em tudo, que a tela estava totalmente em mim da mesma forma que eu estava 
completamente na tela.” (Almeida, 2000, p.19).  
O corpo de Helena Almeida é a sua obra, o corpo se transmuta para conceber ideias 
por ela desenvolvidas. A artista altera e desfigura o seu corpo ao apresentá-lo como um 
objeto com massa e volume, passando de sujeito a objeto. A dialética estabelecida entre as 
ferramentas de representação apresenta uma dicotomia entre pintura e fotografia, desenho e 
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performance, poesia e crítica; e por várias outras relações estabelecidas pela artista.  Helena 
Almeida é transdisciplinar, ela consegue experienciar de diversas formas a sua pesquisa, 
principalmente porque utiliza diversas técnicas artísticas. 
O corpo como principal ferramenta de expressão é a principal ferramenta das duas 
artistas. A Body Art, manifestou-se nos anos 70 na mesma época que ambas desenvolveram 
suas linhas de pesquisa.  A Body Art não é vista como uma representação ou imitação mas 
uma expressão onde o corpo é o suporte da expressão. ”Através do corpo, o artista tenta 
expressar o seu mundo interior, os seus sentimentos, acerca da própria realidade física.” 
(Matesco, 2009, p. 95). O corpo é um “objeto” carregado de símbolos, com isso os artistas 
que desenvolvem a Body Art usam desses artifícios para se expressar ideologicamente e 
socialmente pois o corpo não é capaz de descrever  fatos, mas sim, construir significados. 
Por isso as imagens de ambas são carregadas de metáforas, simbologias e conceitos. 
As imagens que as artistas apresentam não são menos importantes que suas ações, 
neste caso de Body Art,  as fotografias são a finalidade do trabalho de cada artista. O 
resultado, concretizado na imagem, inverte o papel da performance; pela imagem a 
performance é esquecida, assim  como os gestos efêmeros apresentados na atuação. A 
imagem impressa nas fotografias tornam-se o resultado físico destas obras,  resultando o 
trabalho em si. O registro da performance do corpo, como ferramenta, objeto e 
representação. Com isso, as práticas de atuação são um gesto do artista, ao documentá-lo 
registra o efêmero, tornando-o permanente enquanto obra. 
 
 
3.1 O corpo como objeto de representação 
 
No caso de Almeida e Woodman, diante da atuação, o instante era premeditado, pois 
apesar de efêmero era o que era importante conceptualmente era o registro do instante. 
 
“… mas antes tendo atitude criadora, do processo gerador, da ideia e do ato. Em 
suma, percurso das obras, não como objetos (finitos), mas como processo ( em 
curso).” (Dubois, 1999, p. 280) 
 
Em ambos os casos o gesto era registrado pela câmera que funcionava como um 
pincel, registrando o corpo. Com a utilização da câmera fragmenta-se o corpo presente na 
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atuação. Ao fragmentar este corpo a fotografia que resulta desta ação, nos aproxima da 
imagem, gesto e expressão. Assim a fotografia foi, em primeiro lugar, para essas práticas de 
atuação, através do gesto do artista, um meio documental de registro, de reprodução, de 
arquivagem, de exposição do trabalho, ele próprio singular, efêmero, único no espaço e no 
tempo. O importante aqui era então o próprio ato artístico, a atuação do corpo, o ritual cênico 
diante dos espectadores, e a foto (assim como o filme, mais tarde como o vídeo) era 
secundária: uma simples operação de memorização” (Dubois, 1999, p. 289) 
Em comum as artistas apresentam o registro do corpo como  objeto de 
representação. Pode-se afirmar que é uma arte feminista (por isso considerada política e 
crítica) a partir do momento que as artistas usam o corpo feminino nu ou vestido para 
representação (Matesco, 2009, p. 25). Ao utilizar a expressão da nudez, nos deparamos com 
corpo sendo corpo, um “corpo-objeto”, com a tentativa de desqualificar o desejo. A intenção 
não é atingir a representação da beleza do corpo mas sim, se expressar através do corpo. 
Para isso a vaidade não é necessária nos registros. O corpo se apresenta apenas como 
matéria-prima, como uma massa de volume e textura. 
 
“Ao romper com a representação tradicional, o corpo passa a ser compreendido como 
linguagem pelas diversas vanguardas; o artista se apropria do envelope carnal que se 
torna  resíduo acessório, material para tradução, forma de abstração, pois fala tanto 
da carne quanto do estado mental de uma sociedade. O nu torna-se objeto de 
negociação plástica.” (Matesco, 2009, p. 40). 
 
O “eu” representado não é o “eu” de espelho de reconhecimento e sim um “eu” criado  
para a representação, um “eu” externo e transitório. A relação sujeito e personagem se dá 
através da subjetividade da imagem, pois ao usar a imagem do corpo que para muitos é a 
referência fundamental no discurso do indivíduo sobre si mesmo a subjetividade se encontra 
mais na utilização de metáforas e simbologias do que na utilização do discurso formal e 
verdadeiro. Há uma encenação teatral, logo o autorretrato deixa de ser a representação do 
real e sim uma simulação da realidade, pois as artistas apesar de não usarem elementos 
que as descaracterizem, a reprodução de uma pose é vista como uma máscara do próprio 
“eu”, e o personagem é criado a partir deste instante e em cada instante por seguir. 
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3.2 A singularidade nas semelhanças 
 
Ambas desenvolveram atuações pelas quais os registros são semelhantes, mas o 
interessante disso é que nenhuma influenciou (não há registros que possamos afirmar isso) 
a outra.  As semelhanças em seus registros estão nas poses, objetos e caracterização. A 
singularidade de cada uma em suas obras confronta-se com suas analogias. Apesar de 
parecerem performer elas não são, apenas usam das técnicas performáticas para criar os 
espaços narrativos entre o espaço, o corpo e os fragmentos deste. As fotografias não 
funcionam como testemunhas do processo, de algo efêmero; elas tornam o acontecimento 
eterno.  
Na obra de Francesca Woodman, Untitled (fig. 1) e de Helena Almeida, Sete 
fotografias (fig. 2), ambas não registram seus rostos na fotografia, nem seus corpos inteiros. 
Na obra de Woodman há o registro do espaço com a presença de alguém referido pela 
sombra na presença de um corpo (visível somente pernas e mãos, a ideia de um corpo nu e 
apenas com sapatos). Observa-se a ideia do registro da ausência. Neste caso Francesca 
Woodman,  registra o contorno do corpo no chão e vê-se apenas a presença de um outro 
corpo numa posição que nos direciona a pensar que este corpo está a olhar aquela 
representação de “ausência”. Uma metáfora sobre o tempo e a ausência estão presentes 
nesta fotografia. No caso de Helena Almeida, observa-se também a metáfora sobre a 
ausência e tempo. Também o registro de um corpo no chão, neste caso como um carimbo, 
pois percebe-se a materialidade da tinta, e a ideia de movimento de um corpo que se 
encaminha para fora daquele espaço de representação. A ideia de movimento nos remete a 
interpretar como um abandono daquela presença, isto é, a ausência. 
Uma está nua e outra completamente vestida. Uma estática outra em movimento. 
Uma sentada e outra em pé. Uma de frente para o registro do corpo e outra de costas. 
Existem conceitos pensados por ambas, ali registrados, a teatralidades está presente nos 
dois registros. 
Em Francesca Woodman sabemos que foi uma performance artística pois existe um 
filme de registro desta atuação e no caso de Helena Almeida há uma série fotográfica de 
onde se origina essa fotografia. Ambas, seja em filme ou em fotografia utilizam a 
performance para expressão pessoal. O resultado final destas performances são fotografias 
independentes, ou em série, ou filme.  
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Nas obras Untitled de Francesca Woodman (fig. 3) e Ponto de Fuga de Helena 
Almeida (fig. 4) ambas aparecem de corpo inteiro e vestido. Ambas não mostram o rosto, 
uma está de costas e a outra apesar de estar de frente coloca seu braço na frente do rosto 
impossibilitando a visão do mesmo. Ao não mostrar os rostos as artistas retiram a 
possibilidade ao espectador de identificação, isto é atribuir identidade àquele sujeito. 
Na foto de Almeida a vemos pendurada num espaço em branco, como se fosse uma 
tela. A personagem parece se segurar nesta tela. Há ideia de movimento pois o vestido 
encontra-se esvoaçante e a personagem encontra-se se segurando com ambas as mãos. 
A foto de Woodman, tem mais detalhes, existe um cenário: cadeira, chão, parede, 
porta, lenço, luz lateral. O personagem encontra-se segurando o parapente da porta, com os 
braços abertos, quase em redenção. A dramaticidade é percebida através da posição do 
personagem mas também na ideia de vazio que o ambiente nos sugere. Apesar de o 
ambiente ter objetos, a dramaticidade na cena nos remete a uma ausência  poética. Como 
se os elementos do ambiente proporcionassem a concretude da emoção a qual ela quer 
registrar. 
Já nos autorretratos Self Portrait Talking to Vince de Francesca Woodman (fig. 5) e A 
casa de Helena Almeida (fig. 6) as duas registram seus rostos mostrando realmente quem 
são, acrescentando a representação do eu. Apesar de serem autorretratos a leitura é da 
expressão da mensagem não do retratado em si. O sujeito é uma cópia da cópia, onde se 
poderá encontrar a referência a Roland Barthes. Segundo o autor, a identidade pode ser 
imprecisa e imaginária, todo autorretrato é uma representação de si próprio, o uso da pose, 
por exemplo, nada mais é que uma representação teatral, não é a simples identidade do 
indivíduo. Nestas fotografias ambas encontram-se com as bocas abertas. Uma com a boca 
em formato de “o” com o interior azul (fig. 6), como se a artista Helena Almeida tivesse 
devorado algo azul ou seu interior é azul. A ação pictórica e a materialidade da tinta 
ressaltam os conceitos de uma metáfora sobre presença e ausência. A outra é um registro 
de movimento (fig. 5), onde Francesca Woodman expele água e capta o movimento desta 
ação, um movimento congelado da água e seu rosto a parecer estático. 
Ambas  encontram-se com algo na boca. Uma está jogando para o exterior o material 
da boca a outra está engolindo, uma está expulsando outra está absorvendo. A leitura dos 
conceitos é direcionada através destas ações no retrato, onde o corpo é o suporte do 
discurso e a fotografia é o medium do suporte. Assim como os outros registros, estes 
também fazem parte de uma série fotográfica que registra uma ação.  
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Entre o discurso conceitual e a dialética pictórica, as artistas têm muitas 
características em comum desde a fotografia às simbologias. Mas a relação com o “corpo 
próprio” ou “corpo objeto”  com o espaço é a principal característica semelhante entre suas 
pesquisas. A singularidade de ambas se confronta com a semelhança de pequenos detalhes 
nas ações. A poética e a beleza se fundem em imagens grotescas, sejam elas: pictóricas, 
frames de vídeos, instantes fotográficos ou o que se quer utilizar para a criação. A 
multiplicidade e interdisciplinaridade são as ferramentas que as fazem múltiplas de si 
mesmas.  
  
  
Figura 1. Francesca Woodman, Untitled, 1976, fotografia, ----x----, Providence, Rhode Island.  
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Figura 2. Helena Almeida S.T., Sete fotografias, 1996, fotografia, 126x179 cm, Reina Sofia 
 
 
Figura 3. Francesca Woodman, Untitled, 1977-1978,fotografia, ----x----, Rome, Italy. 
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Figura 4. Helena Almeida, Ponto de Fuga (Vanishing Point), 1982, fotografia sobre tela, 208 x 124.5 
cm, Phillips 
 
Figura 5. Francesca Woodman, Self Portrait Talking to Vince, 1958, fotografia, ---x---,  SCAD 
Museums 
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Figura 6. Helena Almeida, A casa (la maison), 1979, fotografia, 40x29cm, Richard Saltoun Gallery 
 
 
4. John Coplans:  o corpo escultórico 
  
A representação do corpo como um objeto sem identidade nas obras de John 
Coplans, nos faz questionar a relação do autorretrato e o papel do significado do corpo em 
suas fotografias. O “corpo é um  invólucro” (Gil, 1997, p.16) deste  ser,  o  artista, que  o  
utiliza  como  artifício  para  representar a relação homem versus tempo, assim como o 
corpo versus forma. Nas obras de John Coplans é notável a referência do imaginário da 
história da arte. O estudo da representação tradicional dos gregos e clássicos em suas poses 
e formas recriando uma nova maneira de representação do corpo. Através das referências 
artísticas, principalmente dos mestres da escultura, o artista constrói o corpo através de 
fragmentos de imagem e registros obtidos através da imagem técnica com intenção de 
retratar a matéria que consolida este corpo. Esta construção da imagem corpórea cria uma 
nova referência de identidade para aquele corpo. Com estas imagens, o artista e espectador 
passam a ter uma relação com o corpo na imagem, não apenas, com a imagem do corpo. 
Buscando assim novos meios de leitura e concepção desta imagem. 
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John Coplans (1920-2003), foi pintor e editor da revista ArtForum durante anos, este 
lado como teórico em sua vida fez despertar outras visões dentro das artes, particularmente 
a fotografia. Seu trabalho como pintor expressionista abstrato, garantiu-lhe um conhecimento 
técnico para desenvolvimento da sua pesquisa como fotógrafo. As suas fotografias foram 
expostas e publicadas diversas vezes, tornando-se parte de coleções de grandes museus, 
como o MoMA em Nova York. O seu interesse por fotografia ocorre a partir do ensaio 
Brancusi as photographer, no momento que ele observa a relação entre a fotografia e 
escultura. Coplans comenta a maneira por meio da qual Brancusi, diferentemente de Rodin 
para quem a fotografia era uma técnica para documentar suas obras, explora na fotografia os 
elementos comuns que esta tem com a escultura: luz, espaço e temporalidade” (Martinéz, 
2009, p.187), com estes parâmetros ele consegue desenvolver uma pesquisa acerca do 
autorretrato usando o nu masculino de um corpo envelhecido como “uma figura arcaica, que 
fosse ele e não fosse ele ao mesmo tempo” (Fabris, 2004, p.165), esta questão do “ser ou 
não ser” é discutida a partir do momento que utiliza o termo autorretrato, pois se este é 
autorretrato porque não se auto referenciar?” Neste caso, há uma sobreposição de papéis: 
modelo e fotógrafo são a mesma pessoa. O fotógrafo vê por meio de seu conhecimento as 
possibilidades que o processo lhe oferece e as condições em que o trabalho deverá ser visto 
para construir uma imagem que, mais do que as marcas do retratado, expressa os valores 
artísticos que norteiam suas escolhas” (Martinéz, 2009, p.176), ao desenvolver os dois 
papéis fotógrafo e modelo, retira a intimidade do registro e dos signos que denominam a 
identidade, este jogo de ser ou não ser Coplans faz com que o espectador tente codificar o 
“eu” registrado,  
 
“Pode influenciar nosso modo de ver seu trabalho como o resultado da intimidade 
com os meios e processos de que dispõe para “construir” um retrato de si mesmo. Na 
intimidade, restrita ao estúdio, produz-se a visão mais objetiva de seu próprio corpo, 
registrada pelo equipamento fotográfico “ (Martinéz, 2009, p.176).  
 
Porém, o que vemos como pesquisa do artista é tornar este corpo um objeto possível 
de diversas interpretações, ou mesmo, torná-lo apenas um objeto, como se fosse algo 
inanimado, uma escultura sem identidade.  
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A fotografia é direta, assim como o olhar do fotógrafo sobre seu próprio corpo. A obra  
que deliberadamente realiza, expondo seu próprio corpo, evidencia uma opção de se auto-
retratar como quem não quer não ser visto (Martinéz, 2009, p.184). 
 
 
4.1 O corpo e o reconhecimento do eu 
 
Quando se observa uma fotografia de John Coplans automaticamente fazemos a 
leitura do significado daquela imagem: é um corpo, ainda mais que este se encontra nu. Esta 
nudez não nos causa uma inquietação ou constrangimento ao observá-la “Existe uma 
grande distância entre o olhar indiferente aos outdoors com anúncios de lingerie feminina, 
em áreas urbanas, e o olhar que, na galeria, se detém na contemplação do corpo de um 
homem nu” (Martinéz, 2009, p.195). A galeria, como instituição cria uma atmosfera que 
desqualifica o ato de desejar no âmbito sexual, enquanto a nudez sugere o estado de quem 
está desprovido de vestes e o correspondente embaraçoso dessa situação, o nu não 
projeta em nosso espírito a imagem de um corpo tolhido e indefeso, mas daquele 
equilibrado, desabrochado e seguro de si mesmo: o corpo remodelado (Matesco, 2009, 
p.26), isto é, um corpo nu que representa uma singularidade, um ser, não se trata de um 
corpo visto, mas sentido. 
 
“O corpo nu é exaustivamente utilizado como forma maleável, subjugada à 
 composição, sem produzir uma intimidade sentimental que particularizaria a 
 exposição do indivíduo. (...) Ainda que veja as formas de seu corpo nu, o espectador 
 não tem acesso ao universo interior, emocional ou psicológico, de Coplans. Expõe a 
 imagem de uma situação comum, e aí está o ponto de partida para a identificação do 
 espectador” (Martinéz, 2009, p.193). 
 
Além de ser um corpo, é um corpo nu masculino, o que cria um outro significado sobre 
este corpo: é um homem. Chegamos a esta conclusão, sem ver órgãos sexuais ou a cabeça 
do corpo fotografado, pois os signos que o definem, “aqueles que Bourdieu denomina os 
“órgãos nobres da apresentação”: face, fronte, olhos, boca” (Fabris, 2004, p.158), não estão 
registrados nas imagens. Sabemos também, que é um autorretrato pois ele mesmo faz os 
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registros e posa para as fotografias afirmando-o em alguns títulos das fotografias. Em 
nenhumas de suas fotografias há o registro do rosto, sabendo que o rosto é o signo que dá 
identidade ao corpo, que designa a pessoa como indivíduo, neste caso, por ser um corpo 
sem rosto, ele deixa de ser indivíduo e se torna objeto. É como se perdesse sua essência, o 
“eu” enquanto Coplans torna-se um objeto que significa o corpo. 
Porém é possível criar um “eu” das imagens ao observá-las:  
 
“seus autorretratos acéfalos, destituídos justamente daqueles elementos nos quais se 
condensa de imediato a identidade social? (...), mas ambos abrem a possibilidade 
de discutir a noção de autorretrato e, logo de identidade, a partir de uma visão 
corriqueira”  (Fabris, 2004, p.158).  
 
Ou seja, sem a identidade retratada pelo rosto, a imagem perde o significado do 
autorretrato, mas não deixa de ser corpo. Neste caso Coplans deixa de ser Coplans, é a 
representação de um corpo, sem identidade para quem o observa. “Aqui o sujeito moderno é 
definido por sua própria definição: o corpo enquanto forma torna-se a morada do eu como 
espelho de reconhecimento” (Matesco, 2009, p.31), como  espelho do “eu”, na foto é o  
reconhecimento do espectador que dará a significado à imagem.  
O indivíduo constrói uma identidade imaginária e ilusória; atesta a existência de uma 
unidade que a própria superfície do espelho coloca em crise, ao criar uma cisão entre o 
“eu” que se apresenta no reflexo e o eu que o percebe  (Fabris, 2004, p. 78). 
  Como se as fotografias fossem espelhos de quem as observa, conduzindo o 
espectador ao reconhecimento na imagem, ou seja, projetando o próprio “eu” sobre a 
imagem. Pelo fato do objeto fotográfico não ter identidade, vemos que é um homem, mas 
pode ser qualquer homem, não há registro do eu –“o “eu” encontra- se por detrás de um 
rosto” (Gil, 1997, p. 154), como tal o corpo acéfalo perde a identificação, apenas se torna 
uma imagem técnica, entendemos que é de gênero masculino ao observar características e 
elementos de um corpo masculino na imagem. 
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4.2 A mudança do significado 
 
Ao retratar seu corpo nu em diversas poses fragmentadas, quase que abstratas, 
sempre buscando um enquadramento não habitual o trabalho plástico resulta como 
montagem.  
As figuras de Coplans não são compostas por partes, mas sim por fragmentos. O 
corpo é desmembrado em enquadramentos independentes, de partes que compõem 
imagens,  reunidas  por  um  olhar  que  vê  um  movimento  corporal  coerente  e dinâmico. 
A técnica, ou procedimento plástico, é a montagem (Martinéz, 2009, p.192). 
Com isso, Coplans consegue ir além do significado mimético do corpo. “A constante 
presença de um corpo fragmentado é uma metáfora da perda de totalidade que caracteriza a 
modernidade. O homem é efêmero, um fragmento do mundo contingente e errante” 
(Matesco, 2009, p. 33-34). Assim, Coplans além de falar de identidade nos fala de tempo e 
de finitude. É um corpo transitório, porém a imagem técnica é atemporal diferente do corpo 
passageiro. “Um corpo que transita, um corpo que está apenas de passagem” (Bruno, s/d). 
Essa passagem transitória se refere ao tempo, a idade, a vida e a morte, às imagens de um 
corpo envelhecido e desprovido de vaidade.  
O artista busca retratar o tempo, que é algo abstrato e subjetivo, através da metáfora, 
das rugas apresentadas em seu corpo, da flacidez, das marcas na pele, que são os signos 
do corpo, “o homem distribui signos segundo os cortes que opera no real, classifica, 
reagrupa, define. Pode assim identificar os seres e as coisas, estabelecendo relações 
precisas entre os significantes e os significados” (Gil, 1997, p.16). Esta busca por 
significação também é uma busca pelo reconhecimento do objeto retratado (assunto) e o 
“eu” (seja do assunto ou espectador) ali apresentado. Os signos desenvolvem-se em relação 
aquilo que é apresentado, pois existe um referencial de conhecimento do que é visto. Neste 
caso o espectador entende o que é retratado (significante):  o corpo inteiro ou fragmentos.  
Estes somados, reagrupam o significado de corpo representado na imagem: “corpo é 
corpo, porém as estruturas apresentadas vão além desta significação” (Matesco, 2009, p. 
33-34).  A “nova” significação por ele obtida advém da utilização das técnicas fotográficas, 
do seu processo criativo e apresentação final (montagem) das imagens técnicas. Com estes 
recursos técnicos Coplans desenvolvia sua pesquisa em fotografia da seguinte forma: 
primeiro, fotografava em instantâneos e depois fazia uma nova impressão em grande 
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formato. Esta atitude faz com que o corpo seja trabalhado em dois formatos: num primeiro 
momento em uma escala bem menor que o real, e o segundo momento numa impressão 
maior que o referencial (neste caso o seu corpo).   
 
“As formas diagonais em relação à ortogonalidade dos formatos, o espaço vazio do 
fundo  em relação à textura da pele e a descontinuidade das linhas de contorno, 
constroem uma obra que põe em relação qualidades contrárias como mutabilidade 
/permanência, fragmentação/unificação, ilimitado/limitado, duratividade/pontualidade, 
particularidade/generalidade, antiguidade/contemporaneidade, indistinto/distinto, 
contínuo/descontínuo” (Martinéz, 2009, p.192). 
 
Os quesitos concretos como textura, contorno, forma, tamanho, versus os abstratos 
como tempo, por exemplo, são questionados a partir do olhar. Observando além do 
invólucro, e encontrar, ou melhor, sentir o punctum (Barthes, 1984, p. 47), que para Barthes 
chega a ser uma passagem de um vazio, um olhar através da imagem, ou ver além 
daquilo que está registrado, aquilo que punge. Neste caso, o punctum pode ser uma ruga, 
uma dobra na pele, algo que difere e chama a atenção ao ponto de conseguir mudar o 
significado da imagem. Com isso observamos que este corpo possui matéria: tem linhas 
curvas, densidade, volume e textura, isto é, tem forma, tornando o corpo o objeto da 
imagem. 
 As decisões tomadas pelo fotógrafo não visam apenas a composição coerente dos 
fragmentos enquadrados, mas sim uma composição equilibrada de formas, texturas e 
tonalidades de cinza.  Coplans não é o corpo nu que fotografa, transformado em objeto. 
Cada enquadramento é único e não contribui para a montagem de uma imagem contínua.  
A justaposição e o enquadramento são evidenciados, o que nos leva a considerá-los 
como estratégia compositiva essencial para que a sequência de imagens tenha 
temporalidades e espacialidades dilatadas. O resultado final é um retrato da  situação do 
fotógrafo que, no estúdio, é retratista e  torna-se c a d a  vez mais comprometido com o 
conhecimento cumulativo que a visão do real através da lente lhe proporciona, a ponto de 
não poder selecionar o melhor enquadramento. Em vez de síntese, análise da forma. 
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4.3 O corpo escultórico 
 
As fotografias de Coplans apresentam uma tridimensionalidade como se fossem 
uma escultura. Como um corpo é capaz de se tornar uma escultura através de um registro 
em duas dimensões? Quando pensamos numa estátua pensamos em materiais como: 
mármore, argila, bronze, madeira entre outros. O corpo representado por Coplans faz alusão 
a esses materiais, a pele ganha densidade, as rugas ganham profundidade, o corpo 
representa o volume da escultura. Coplans utiliza a luz, contrastes, saturações considerados 
ideais para que o resultado imprima essa tridimensionalidade, um volume quase escultórico 
das formas.  
 
“Segundo Robert Feintuch, a qualidade  permanente, e monumental do bronze. 
Para isso não concorrerem a escala não ampliada das imagens, mas também a 
qualidade gráfica perseguida por Coplans, que confere aos cinzas a tarefa de criar 
passagens tonais que acentuam a elegância e a firmeza da composição. (...) 
apresenta-se como uma matéria intensamente condensada e portadora de 
qualidades monumentais em sua simplicidade formal, realçada pelos contrastes de 
tonalidades escuras dos fragmentos corporais em um fundo cinza-claro” (Fabris, 2004 
p.163). 
 
Nas fotografias de Coplans, existe uma relação empírica entre o corpo, ali 
representado, e a referência escultórica. Esta é uma referência consciente, uma memória do 
próprio corpo, sendo representada nas poses. 
Coplans desmembra a temporalidade da exposição do objeto ao material 
fotossensível em imagens autônomas e evita a escolha do ângulo mais expressivo. Cada 
imagem em um grupo de fotografias tem seu potencial aurático rarefeito, minimizado, em 
uma serialização que nos diz mais sobre o mesmo objeto. A composição geral apresenta um 
tratamento homogêneo da forma: luz, direções e enquadramentos dos fragmentos de 
imagem fazem do “flagrante  original”  um conceito irrelevante. No conjunto, cada fotografia 
de uma pose não é tratada como se fosse única, mas sim co-dependente da anterior e da 
subsequente. (Martinez, 2009, p.186) 
Estas poses, resultam de linhas sinuosas que ganham destaque na imagem. A 
autonomia destas poses cria uma ligação entre umas e outras, através do movimento ali 
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registrado. O movimento do corpo, não é um movimento físico, mas sim, um movimento de 
linhas que constroem a imagem.  
O registro do movimento aparece nas tensões dos músculos, agachamento do corpo 
apresentados através dos joelhos e cotovelos. Mas esse movimento é apenas uma ideia de 
movimento, o corpo encontra-se estático e o que faz com que ele ganhe esse movimento é a 
leitura de quem vê (Martinéz, 2009, p.184). 
A pele e membros ganham um outro significado através das poses e do jogo de luz. 
Cabe a nós dar significado às formas, através da memória e intuição, pois não há intenção 
do artista de citar obras existentes apesar das referências no estudo das poses. 
 
“Coplans, ao comentar a obra de Constantin Brancusi, define o que a fotografia e a 
escultura têm em comum: luz, espaço e temporalidade. Essa aproximação nos serve 
como base para compreender a relação aparentemente paradoxal entre 
descontinuidade e unidade na obra de Coplans e na de outro escultor, Auguste 
Rodin, sobretudo as esculturas em bronze realizadas em seus últimos anos de 
trabalho. Rodin também passou a valorizar o fragmento, em detrimento da parte. Sem 
perder de vista a expressão de um movimento global da figura, percebe que este é a 
soma de todos os ângulos em uma relação dinâmica que é produto da 
descontinuidade tensionada pela independência das partes. Durante uma visita ao 
Museu do Louvre, Rodin avalia a unidade formal obtida por Michelangelo na 
execução de um de seus escravos” (Martinéz, 2009, p.184). 
 
Ao analisar estas obras, técnica e conceitualmente, Coplans atinge o seu objetivo de 
tornar o corpo um objeto, ou uma escultura. Na série Frieze, Nº 2 (fig. 9) vemos uma 
imagem formada por 12 fotografias, 4 trípticos justapostos. O corpo encontra-se em pé e 
parece que está girando em torno de si mesmo. Cada fotografia funciona como quadrante de 
uma imagem, cada quadrante registra uma parte do corpo. Se analisarmos uma por uma 
teremos fragmentos da imagem, mas ao analisarmos o  conjunto podemos ver uma 
imagem criando um movimento de curvas que desenham as formas do corpo. As poses ali 
registradas remetem-nos para esculturas gregas ou renascentistas, para o movimento do 
corpo, girando em torno de si próprio. Paradoxalmente, este corpo que parece estar girando, 
está, ao mesmo tempo, estático. Esta justaposição dá uma nova referência ao corpo, um 
novo significado.  
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A decomposição do corpo em fragmentos é a estratégia de Coplans para a 
composição do movimento. Em vez da linearidade da sequência do movimento, em que os 
quadros progressivamente perdem a semelhança com seus antecedentes, Coplans opta 
pela simultaneidade (Martinéz, 2009, p.187). 
Cria-se uma atmosfera de objetização do corpo. Apesar da nudez do corpo 
desqualificar o desejo, tornando-o desumanizado, lançamos um olhar mais apurado ao 
observar as rugas, por exemplo, na obra Back of Hand (fig. 7), a mão contém a flacidez da 
pele, as rugas criam linhas sinuosas e volumosas. Os dedos dobrados e unidos, unificam a 
matéria, parecem colados formando um objeto. Nesta imagem a pele parece descolar do 
corpo, lembrando algo flexível, maleável como um tecido. Essa ideia de tecido remete-nos 
para as representações de estátuas, gregas e clássicas, por exemplo, com todos os seus 
volumes, curvas e sinuosidade. Como podemos observar em Back with Arms Above (fig. 8), 
um corpo de costas e sem cabeça, sobre os ombros as duas mãos fechadas, a abstração e 
recorte da imagem remete-nos, de novo, para a escultura. As costas parecem um 
retângulo com dois nós acima. A forma, traduzida pelo peso do retângulo, é maior que o 
significado das costas, em si. 
 
 
“A imagem das costas é o contraponto da figura do torso, explorada nas obras de 
escultores que atribuem a esta parte do corpo uma concisão vital. Brancusi explora o torso 
como um tema, tanto na escultura quanto na fotografia, para realizar uma síntese 
geométrica, equilibrada e simétrica. Se retrocedermos um pouco mais, teremos que 
considerar um percurso de Rodin a Coplans, ou se quisermos ser ainda mais rigorosos, das 
esculturas mutiladas da Antiguidade Clássica e Michelangelo a Coplans” (Martinéz, 2009, 
p.187). 
 
Coplans constrói a ideia de escultura no corpo retratado. O autorretrato é o material 
utilizado. Não há nada mais cheio de significado que o  próprio corpo, a atitude de 
coisificá-lo é  atingida através da qualidade compositiva e técnica. O alcance da forma, 
através de algo material, mas sem identidade, significa a representação do corpo, tornando-
o objeto escultórico. 
Convidando-nos a admirar um corpo além do corpo, não há intenção do artista de 
mostrar sua identidade social ou intimidade pessoal, mas sim mostrar que se pode ver além 
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daquilo representado em suas fotografias. Apesar de ser o corpo do artista, através das 
características compositivas: linhas de contornos, linhas diagonais, volume e texturas,  esse 
corpo perde a ideia de pertença através do meio técnico: jogos de luz e sombra. Coplans 
intensifica as composições para destacar as formas do objeto. A abstração do corpo, 
tornando-o objeto na imagem. A imagem é constituída por fragmentos que justapostos 
corporizam o real, d a n d o  a  e le  um reflexo. A ausência perspéctica destas imagens 
fogem à relação comum dos objetos no espaço. O objeto representado é um corpo 
acéfalo, sem identidade, que busca um reconhecimento no espectador, o significado procura 
a interpretação daquele que o vê. As fotografias de John Coplans, buscam questionar a 
relação homem-objeto admitindo que a escultura é estática e sem vida, o corpo busca a 
representação. Em suas fotografias o artista recria os limites do corpo e da fotografia, 
procura o movimento através da imagem estática, registra o tempo e a vida abstraindo e 
amplificando o seu corpo, tornando-se gigante diante do olhar. 
 
 
 
 
 
 
 
 
 
 
 
 
 
Figura 7. John Coplans, Back of Hand nº 01, 
fotografia, 1986, 72x76cm, Yves Bresson/Musée d'Art Moderne de Saint-Étienne Métropole. 
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Figura 8. John Coplans, Back with Arms Above, 1984, 1213 x 935 mm, fotografia, Tate Gallery 
 
 
 
 
Figura 9.  John Coplans, Frienze, nº2, 1994, 1980 x 880 mm, fotografia, 
Tate Gallery 
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Parte 2 
 
 
5. Desenvolvimento do Projecto Artístico 
 
Uma das grandes questões da pesquisa é conseguir demonstrar por meio figurativo 
(imagem) a relação do significado sobre a imagem. É possível mudar o significado? O 
espectador é capaz de mudar a significação daquilo que vê ou o artista tem como direcionar 
a interpretação da obra buscando a mudança de significado? 
Como desenvolvimento de pesquisa será possível conseguir abstrair as significações 
de imagem do corpo, tendo em vista que esta imagem do corpo é uma das imagens com 
mais força de significado que temos? 
Através da fotografia o projeto (in) Visível – o corpo além da imagem, abordará essas 
questões com ênfase da relação corpo-imagem objetivando um resultado poético da 
imagem. Nas teorias serão desenvolvidas as questões inerentes sobre o corpo-imagem nas 
artes. 
O projeto artístico (in)Vísivel – o corpo além imagem é a consequência de anos da 
minha pesquisa sobre imagem e significado. Resolvi usar o corpo como objeto de estudo 
pois era algo que eu ainda não havia trabalhado como meio de expressão artística. Apesar 
de retratar muitas pessoas como fotógrafa nunca havia pensado em fazer uma série de 
autorretratos artísticos.  A minha busca como fotógrafa sempre foi produzir uma imagem 
técnica que resultava do meu olhar e interpretação, sobre as coisas. A fotografia não 
revelada também tem valor sentimental. Nossa memória não apaga o momento, a 
película/sensor apenas captura o momento, as emoções e experiências são apenas 
registradas. O registro provém da minha vivência, a minha experiência me traz descobertas 
e com isso um novo olhar sobre estas mesmas coisas. O devir fotográfico é um exercício 
diário na minha vida e na minha busca como artista visual. A imagem técnica provém do 
registro da minha vivência, a minha experiência me traz descobertas e com isso um novo 
olhar sobre as coisas. 
A arte é um processo de comunicação, artista-meio, a minha arte só existe porque 
quero me comunicar como pessoa e artista, essa comunicação é feita através de recursos 
técnicos como a fotografia e a pintura. Desenvolvi pesquisas sempre tentando mudar o 
 
 
40 
significado da palavra e/ou objeto ali representado, começou intuitivamente hoje é meu 
objeto de estudo. 
 
 
Figura 10. Magda Rebello, O início da pesquisa. 2015, fotografia digital e linha, 20x30cm cada 
 
 
5.1 O corpo 
 
“O corpo está em todos os lugares. Comentado, transfigurado, pesquisado, dissecado 
na filosofia, no pensamento feminista, nos estudos culturais, nas ciências naturais e 
sociais, nas artes e literatura. Nas mídias, suas aparições são levadas ao paroxismo”. 
(Neves, 2012, p.74). 
 
Minha relação com o lidar com o corpo sempre foi natural, as questões pertinentes ao 
corpo como beleza, sexo e o feminino nunca foram tabus para mim. Não acredito que este 
fato tenha a ver com minha cultura, pois vivo numa sociedade machista independentemente 
do país. Esta relação natural com o corpo vem de mim, minha busca por autoconhecimento 
e evolução como ser humano que vive em sociedade.  
 
“O corpo como meio e objecto artístico , instrumento de reivindicação orgiástica ou 
libertação de todos os tabus e constrangimentos sociais, afirma-se como espaço de 
tensão masculino-feminismo, natureza-cultura, libertação de repressões sexuais. 
Meio de significação da memória individual e colectiva, o corpo constitui-se como 
campo de lutas através das quais se interrogam identidades” (Neves, 2006, p.146). 
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Com esse conceito presente, resolvi ir além das questões técnicas fotográficas 
procurando que o corpo se tornar um centro de um Universo, ultrapassando o limite do 
egocentrismo e se expandisse como forma, textura e objeto. Essa é minha busca, expandir o 
olhar sobre o corpo e o tornar um objeto na imagem. 
 
As questões com e sobre o corpo apareceram no início do mestrado decorrentes das 
propostas sugeridas pelos professores.  No início os autorretratos eram muito ilustrativos e a 
imagem final, normalmente, era repleta de camadas. Estas camadas eram resquícios da 
minha formação como pintora e também da necessidade do gesto pessoal na elaboração da 
obra. Em todo esse tempo como artista visual, meu trabalho sempre decorreu de camadas 
de imagens: imagem técnica e imagem pictórica. Essas camadas tinham importância além 
do resultado final. A imagem técnica recebia um gesto manual pictórico como um sinal de um 
registro de mim (do meu corpo). O gesto concretizado pelas pinceladas era o registro que eu 
não consegui capturar através da câmera. Como resultado eu busco a possibilidade de um 
novo olhar, a ressignificação da imagem. As camadas são apresentadas em diversas 
formas, recriam a imagem e a interpretação. Como diz Umberto Eco,  
 
“Cada obra de arte, ainda produzida em conformidade com uma explícita ou implícita 
poética da necessidade, é substancialmente aberta a uma série virtualmente infinita 
de leituras possíveis, cada uma das quais leva a obra a reviver, segundo uma 
perspectiva, um gosto, uma execução pessoal” (Eco, 1991, p.64). 
 
O olhar do outro, o espectador, sobre a imagem também é outra camada sobre a 
obra, uma camada infinita de possibilidades. 
 
“ a obra de arte… é uma forma, isto é, um movimento concluído, o que equivale a 
dizer um infinito colhido numa definitude; sua totalidade resulta de uma conclusão, e 
exige, portanto, ser considerada não como o fecho de uma realidade estática e 
imóvel, mas como a abertura  de um infinito  que se faz inteiro abrigando-se numa 
forma. A obra, portanto, tem infinitos aspectos, que não são somente partes ou 
fragmentos, pois cada um deles contém a obra inteira, e a revela numa determinada 
perspectiva.” (Eco, 1991, p.64). 
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O corpo é o que nos representa e nos atribui como ser humano, é a única coisa que 
nós possuímos como pessoa. Diante deste pensamento questiono minha relação indivíduo 
versus Universo. Criando representações de mim em relação ao que eu defino como 
universo. 
 
“A representação da arte abrangeria o todo e refletiria em si o cosmo, pois nela a 
unidade palpita da vida de todo e o todo está na vida da unidade; e toda singela 
representação artística é ela mesma e o universo, o universo na forma individual e a 
forma individual como universo” (Eco, 1991, p. 68-69). 
 
 
5.2 O Universo 
 
O Universo é algo que sempre me atraiu, atribuo a ele uma grande magnitude e a 
adoração à natureza. Mas devido a essa imensidão ele não nos dá limites para concretizar e 
afirmar pensamentos sobre ele próprio, como Carl Sagan afirma que nós somos uma 
maneira do Cosmos conhecer a si mesmo. O olhar sobre mim, não é sobre o meu corpo, 
mas sim sobre as camadas que constituem o meu corpo, que concretizam o meu ser e me 
fazem pessoa. “Ver alguém, olhar um corpo humano vivo que passa na rua é olhar o infinito.” 
(Gil, 1997, p.161). 
Essa infinitude de camadas sai do invólucro corpo e imerge sobre nós, somos 
camadas e camadas internas como um buraco-negro cheio de correlações, todas com 
inúmeras ligações sejam químicas, físicas e psíquicas. 
Nos meus questionamentos passei a olhar diferente, inverto a grandiosidade dos 
elementos, passei a pensar sobre o indivíduo como universo. Como eu posso ser meu 
próprio universo inserido num Universo? “(...) todo o invisível do meu corpo pode investir os 
outros corpos que vejo. Doravante, o meu corpo pode comportar segmentos recolhidos nos 
dos outros, tal como a minha substância atravessa, o homem é espelho para o homem” 
(Merleau-Ponty, 2002, p.30-31). 
Para ser fotografado o corpo rebate a luz que absorve do ambiente e assim se faz a 
citação com menos de fotografia (não falarei de como a fotografia é feita tecnicamente), essa 
luz que este corpo possui é a que me interessa captar. O corpo funciona como um satélite 
natural, cheio de luz e reflete o meu eu assim como o Outro. 
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Somos reflexos uns dos outros, vivemos em sociedade, num planeta que faz parte de 
um universo sobre o qual sabemos muito pouco, porém sabemos que não temos a dimensão 
do poder do seu alcance, seja planetário, energético etc. Entretanto, existe uma imensidão 
de limitações de significados para o corpo, essas limitações impostas forçam uma reflexão 
sobre o seu limite.  Ao saber que essas limitações do corpo são apenas restrições de um 
universo também infinito, que é a curiosidade, a ignorância, os pensamentos do homem, é 
possível representar a comunhão da relação pessoa-natureza, ou natureza-universo. Se eu 
pudesse ir além, a discussão e reflexão sobre o finito-infinito e visível-invisível dos possíveis 
Universos permeariam as minhas reflexões.  
Corpos e Universos (digo no plural porque é impossível afirmar a existência de só 
um) podem ter as mesmas definições, mudando o modo como são vistos, por isso minha 
pesquisa não é religiosa. A espiritualidade pode estar presente na interpretação de cada um, 
através da aura das imagens e a atmosfera onírica na representação, a poesia surge através 
de simbologias e metáforas. 
 
6. Processo criativo 
 
Durante o percurso do mestrado experimentei diversas possibilidades técnicas e 
temáticas para desenvolvimento de projeto artístico (Anexo, item 1). Observei que havia um 
ponto em comum em diversos trabalhos, que a questão semântica era algo que eu vinha 
sempre questionando e trabalhando nas obras. Também observei que o corpo era outro 
objeto de pesquisa, com uma certa repetição. A escolha da fotografia como técnica para 
abordar estes temas foi a consequência. As questões relacionadas com o Universo e o 
corpo, como ambiente íntimo e transcendental, também serão abordadas.   
A técnica fotográfica para o desenvolvimento do projeto artístico busca consumar a 
relação de entrega para o registro de imagens.  Sozinha e diante da câmera, todo o registro 
foi feito por mim através de disparos de controle remoto ou temporizador (no caso da 
fotografia digital), na fotografia analógica eu tive somente a opção de  apertar o botão 
disparador e isso diminuiu consideravelmente minha distância focal mas não prejudicou o 
resultado. A escolha foi trabalhar com fotografias preto e branco para que a cor não 
influenciasse o significado da imagem.  A fotografia preto e branco, naturalmente, tem uma 
leitura mais poética, como afirma Flusser: 
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“As fotografias em preto-e-branco são a magia do pensamento teórico, conceitual, e é 
precisamente nisto que reside o seu fascínio. Revelam  a beleza do pensamento 
conceitual abstrato. Muitos fotógrafos preferem fotografar em preto-e-branco, porque 
tais fotografias mostram o verdadeiro significado dos símbolos fotográficos: o 
universo dos conceitos” (Flusser,1985, p.45) 
 
Este “universo de conceitos” é o que faz das fotografias tão íntimas, existe uma troca 
entre a câmera e o objeto que está sendo fotografado, neste caso era eu, meu corpo. Este 
corpo passa a não me pertencer mais e vira um registro, uma imagem… Minha identidade 
não é divulgada nas fotografias, um corpo sem nome e sem rosto não possui identidade é 
apenas um objeto de arte diante de quem o vê. Neste caso, “os observadores” eram a 
câmera e meu próprio corpo, 
 
“… O enigma consiste em que meu corpo é ao mesmo tempo vidente e visível. Ele, 
que mira todas as coisas, pode também olhar-se, e reconhecer naquilo que vê o 
“outro lado” do seu poder vidente. Ele vê-se vendo, toca-se tocando, é visível e 
sensível para si mesmo. É um si, não por transparência, como o pensamento, que 
não pensa o que quer que seja sem o assimilar, constituindo-o, transformando-o em 
pensamento (...) um si, portanto, que se compreende no meio das coisas, que tem 
um verso e um reverso, um passado e um futuro” (Merleau-Ponty, 2002,  p. 20-21). 
 
Para que haja o registro é preciso fazer o disparo da câmera, mesmo com 
temporizador e controle remoto é preciso tocar o botão disparador para capturar a imagem 
deste o próprio corpo “Toda técnica é “técnica do corpo”. Ela figura e amplia a estrutura 
metafísica da nossa carne.” (Merleau-Ponty, 2002, p.30) Sem esse toque não há imagem, 
essa ação afirma a presença do corpo na criação e o registro deste olhar do corpo sobre o 
corpo. 
O corpo também tem outra maneira de se apresentar no processo, ele também 
funciona como um papel fotossensível, nele temos gravados toda a luz que captamos em 
nossas vidas que aparecem em forma de sinais, rugas e marcas, como uma película de 
instantâneo que vai sendo gravada ininterruptamente. Os autorretratos serão respostas para 
meus questionamentos, sobre o significado das imagens e que me levam a questionar o 
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significado do corpo na imagem. Ao refletir sobre o corpo, como artista busco despedir-me 
do meu eu, da minha identidade, registrando a aura contida na cena de registro. Nos 
pormenores da imagem, busco uma narrativa que (re)signifique aquilo que é visto. 
As questões semânticas da imagem técnica é fio condutor desta pesquisa. Espera-se 
que a fotografia seja capaz de transcodificar os conceitos, onde os códigos da imagem 
sugerem uma leitura possível,  
 
“No sentido temporal, um elemento precede outro e pode suceder ao precedente. No 
sentido de superfície, um elemento dá significado a outro. Desta arte, a superfície da 
imagem passa a ser significativa, carregada de valores” (Flusser,1985, p.63). 
 
Existe uma relação intrínseca entre o código presente na imagem técnica e o 
significante, este por sua vez, determina um possível significado. 
 
“O significante apresenta-se então cada vez mais como forma geradora de sentido, 
que se enche de acúmulos de denotações e conotações graças a uma série de 
códigos e de léxicos que estabelecem suas correspondências com grupos de 
significados.” (Eco, 1991, p.119). 
 
Essa codificação ou descodificação é necessária para que haja uma significação ou 
ressignificação daquilo que é visto: 
 
“Portanto, a conotação se estabelece não como base simples significante, mas no 
significante e no significado denotativo unidos. Poderá depois ocorrer que essa 
conotação gere uma segunda, em relação à qual o significado já conotado se torne 
significante do novo significado” (Eco, 1991, p.117) 
 
  
6.1. Projeto Artístico Cérvix  
 
Cérvix, 
40x60cm, 
Fotografia digital sobre papel e projeção 
 
 
46 
 
Durante este processo resolvi retomar o projeto Cérvix (Anexo 1, fichamento 9). 
desenvolvido na unidade curricular Projeto de Instalação Artísticas. Conforme descrito o 
projeto foi elaborado com arduíno e eu gostaria de colocar a imagem num suporte digital 
com lcd touchscreen (tablet, tv, computador, smartphone...). Para isso fui a uma reunião na 
Fábrica de Ciências da Universidade de Aveiro para ver se era possível alguém me ajudar 
na elaboração técnica deste projeto. Chegamos a algumas soluções e devido ao custo e 
tempo do projeto, além de ter que encontrar alguém para a programação, não foi possível ir 
adiante com a finalização do projeto.  
 
 
Figura 11. Magda Rebello, Cérvix, 2017, 40x 60 cm, fotografia digital impressão sobre papel e 
projeção. 
 
 
 
6.2. Projeto Artístico Cosmos 
 
Cosmos 
80x120 cm 
Fotografia digital 
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Neste díptico, busco questionar a relação do corpo como objeto e seu significado. As 
proporções das imagens foram escolhidas fora da escala normal, numa dimensão bem maior 
que o corpo humano, uma busca sobre a ressignificação do signo. 
A técnica utilizada foi a fotografia digital com disparado por controle remoto. A 
iluminação é natural, proveniente da janela. Entorno da objetiva de 50mm foi colocado um 
filtro: um saco transparente amassado, para dar ideia de “neblina”, para dissipar a imagem 
do corpo. Fiz ensaios com uma quantidade alargada de fotografias. Escolhi duas, as quais 
eu acredito que atingiram com maior êxito o objetivo pretendido. 
 
 
Figura 12. Objetiva com filtro. 
  
O título deste díptico tem significado astronômico, Cosmos, "tudo o que já foi, tudo o 
que é e tudo que será", segundo Carl Sagan está diretamente ligado no que eu busco com o 
olhar do espectador, essa relação de tempo e espaço com a interpretação. 
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Figura 13. Magda Rebello, Díptico Cosmos, 2017, 120x80 cm, fotografia digital, impressão sobre 
papel fotográfico  
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Figura 14. Apresentação das obras: Magda Rebello, Cosmos, 2017, 120x80 cm, fotografia digital, 
impressão sobre papel fotográfico e Magda Rebello, Ensaio para o (in)Vísivel, 2017, 120x80cm, 
fotografia digital na exposição Sala Fria, Museu de Aveiro | Santa Joana, junho 2017.  
 
 
Esta obra foi apresentada em dois suportes: fotografia digital, sobre papel, e 
projeção, na exposição Sala Fria, em junho de 2017 no Museu de Aveiro | Santa Joana. Esta 
solução foi adoptada (uma foto impressa) devido ao custo da impressão. Mas funcionou bem 
e os suportes  se comunicaram entre si. 
A projeção da série Ensaio para o (in)Visível, contendo cinco imagens, fazem parte 
da exposição. As imagens são projetadas ininterruptamente sobre a parede em frente a 
imagem impressa. 
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51 
 
Figura 15. Magda Rebello, Ensaio para o (in)Vísivel, 2017, 120x80cm, fotografia digital 
 
 
São impressas e expostas duas fotografias que ficam dispostas uma ao lado da 
outra. Existe uma projeção pois observei, na primeira apresentação, que a projeção reforça a 
luminosidade.   
  
  
6.3 Projeto Artístico Via Láctea 
 
Via Láctea 
180x80 cm (cada) 
Impressão sobre papel de arroz 
  
Neste trabalho busco, mais uma vez, a pesquisa acerca da ressignificação como 
conteúdo semântico da obra. Formalmente, a investigação teve origem a partir das 
dimensões da obra. Neste caso a imagem impressa é muito maior que um tamanho padrão 
do corpo humano. Neste autorretrato escolhi registrar os seios, devido ao significado que 
eles têm. A imagem foi repartida em 3 imagens distintas (de figurativa a abstrata) que 
justapostas formam a imagem original.  
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Figura 16. Magda Rebello, Via Láctea, (Estudo), 2017, fotografia digital, 180x80cm 
 
O título da obra Via Láctea é referente à galáxia do sistema solar. Por ser uma 
imagem com muitos pontos e sinais a ideia é realmente de uma galáxia. Os gregos da era 
clássica foram os responsáveis pela criação da expressão “Via Láctea”, pois eles concebiam 
esta estrutura esbranquiçada como um “Caminho de Leite” que atravessava o Cosmos. 
A fotografia foi feita conforme a série Cosmos, com uso de temporizador. O filtro 
utilizado sobre a objetiva também foi o saco plástico transparente. O uso deste filtro também 
criou uma atmosfera de ‘desaparecimento’ da imagem, e também o ‘esbranquiçado’ da Via 
Láctea.  
 
Figura 17. Magda Rebello, Via Láctea (imagem original sem edição), 2017, fotografia digital, 180 
x80cm 
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Figura 18. Magda Rebello, Via Láctea (imagem original sem edição  em preto e branco),2017, 
fotografia digital, 180 x80cm 
 
           
Figura 19. Magda Rebello, Via Láctea, 2017, 180x80 cm, fotografia digital, impressão a jato de tinta 
sobre  papel de arroz. 
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A fotografia foi impressa sobre papel de arroz com impressão a jato de tinta. O papel 
de arroz foi escolhido pela sua fragilidade e textura para além de sua transparência. A luz 
projetada sobre a imagem ultrapassa o suporte. A impressão não ficou perfeita, devido a 
manchas causadas pela própria impressão ou absorção do papel; no entanto, resolvi 
assumir estas manchas como pontos de luz (estrelas) sob a imagem. A maior dificuldade 
deste projeto foi encontrar uma gráfica disposta a imprimir em papel de arroz, eu já tinha o 
papel, mas nenhuma gráfica queria experimentar em seus equipamentos. Somente uma 
gráfica, em Aveiro, aceitou a fazer esta experiência e, também, por isso, optei por assumir as 
manchas no papel. 
 
 
Figura 20. Impressão a jato de tinta do tríptico. 
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Figura 21. Manchas na impressão. 
 
Devido às suas dimensões e fragilidade a montagem desta obra será feita, apenas, 
na exposição para defesa da dissertação. 
 
  
Figura 22. Magda Rebello, Via Láctea, (estudo para apresentação), 2017, 180x80 cm, fotografia digital 
 
 
 
 
56 
 
6.4 Projeto Artístico Conste(lar) 
 
Conste(lar) 
Série fotográfica analógica 
9x5.5 cm (cada) 
  
Conjunto de fotografias analógicas, em escala menor que o convencional, dos sinais 
presentes na pele. Estes auto retratos foram feitos com a câmera instax mini 8, com película 
instantânea em preto e branco. O registro é quase que uma relação íntima corpo-câmera, a 
distância focal é a mínima permitida pela câmera, foram feitos 2 ensaios, totalizando 20 
fotografias, para escolha das fotos a serem apresentadas.  
 
 
Figura 23. Teste em película em cores.  
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Figura 24. Estudo em preto e branco. 
 
 
A ideia inicial era ter a presença de uma luz focal sobre a imagem e fazer com que a 
incidência dessa luz sobre a imagem, passasse por furos feitos na fotografia, sobre os sinais 
registrados. Na parte posterior da fotografia apareceriam os raios de luz que criaria uma 
imagem abstrata representando constelações através dos pontos iluminados.  
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Figura 25. Magda Rebello, Conste(lar), (estudo para exposição), 2017, 9 x 5,5 cm cada ,fotografia 
digital 
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Figura 26. Magda Rebello, Conste(lar), (estudo para apresentação da obra) 2017, 9 x 5,5 cm cada, 
película instântanea 
 
 
Essa ideia foi descartada pois a imagem é muito pequena e a intervenção sobre ela 
iria tornar a sua leitura demasiado complexa (algo que não pretendo nesta fase do projeto). 
Além do mais, observei que teria uma certa dificuldade de fazer os furos sobre a película, por 
uma questão do material e também do tamanho dos sinais registrados ora pequenos) e ora 
grandes demais. 
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Figura 27. Magda Rebello, Conste(lar), instantâneos e seus tempos de revelação, (estudo para 
exposição), 2017, 9 x 5,5 cm cada, película instântanea 
 
 
Decidi então deixar a série de fotografias sem nenhuma intervenção manual. A 
disposição para apresentação é feita uma ao lado da outra sobre a parede, criando uma 
narrativa na disposição das fotografias. Conforme ilustração abaixo: 
 
 
Figura 28. Magda Rebello, Conste(lar), (estudo para exposição), 2017, 9 x5,5 cm cada, 
película instântanea 
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O título Conste(lar) é um jogo de palavras, também, com busca de mudança de 
significado: constelar é o verbo de construção de sua constelação (utilizado na psicologia, 
‘constelação familiar’, isto é, nas conexões e ligações emocionais). A última sílaba “lar” é 
referência ao lar, lugar que vivemos. Foi feita uma série de fotografias em película 
instantânea,esta foram as fotografias selecionadas para a série: 
 
 
Figura 29: Magda Rebello, Conste(lar), 2017, 9 x 5,5 cm cada, película instântanea 
  
Com o desenvolvimento das obras e decidida a estrutura de apresentação da 
exposição (Anexo, item 3), o nome da exposição não será o título da dissertação (in)Visível- 
o corpo além da imagem, será apenas (in)Vísivel para que o espectador não seja conduzido 
a dirigir o olhar em busca de um corpo mas sim tente observar o invisível ali retratado, 
ressignificando a imagem. 
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Conclusão 
 
 
Aquilo que parece ser revelador através do projeto artístico (in)Vísivel- o corpo além 
da imagem, é que não consigo mudar o significado do objeto corpo, consigo apenas mudar a 
semântica para um corpo-objeto. O objeto artístico não deixa referir o corpo, ainda que sem 
identidade, induzindo a uma reflexão acerca da imagem vista. 
Tal como aconteceu durante o processo de pesquisa e no decorrer do trabalho 
prático o que me interessa, como artista, é a alternância do olhar do espectador. Levar o 
espectador a refletir, entre o primeiro e o segundo olhar. O ato de ver está vinculado ao ato 
de interpretar. Neste caso, digo ver o signo, porém com uma infinitude de significados 
possíveis.  Essa possibilidade de significação, do que é visto, é o instante em que a obra se 
revela para o espectador. Esse instante acolhe um número indeterminado de possibilidades 
para o que é visto resultando em significação da obra. Essa significação induz o espectador 
para um segundo olhar, este olhar é o instante de interpretação que reforça o signo. 
Conforme a ilustração abaixo: 
  
Com isso, talvez possa ser afirmada a força do significado corpo, pois mesmo com a 
introdução de variáveis formais (mudanças de suportes e dimensões) não foi possível atingir, 
completamente, a ressignificação da obra por via da imagem técnica. Apesar da pesquisa e 
experimentação procurar se situar no instante entre os dois olhares, onde as possibilidades 
propostas acontecem. 
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Um segundo aspecto conclusivo é que não dependerá apenas do artista, mas 
também da experiência do espectador chegar num significado, tratando-se de um significado 
não pré-estabelecido, mas um significado que se liberte da relação intrínseca signo-
significado. 
  Diante do universo de possibilidades significativas, a obra se constrói, 
definitivamente, na escolha e/ou decisão de quem vê. O alcance do olhar do artista é uma 
incógnita, porém, possível.  
O instante entre os dois olhares, o olhar do artista relacionado ao do espectador, 
prova a infinitude de possíveis olhares, interpretações e significações sobre a imagem. Seja 
ela qual for, uma palavra ou uma imagem. Uma fotografia vem carregada de informações, do 
artista e de quem as vê. Por isso uma infinitude de possibilidades interpretativas e de 
significação, pois cada pessoa carrega consigo essa infinitude. 
Para a presente investigação observei os recursos utilizados pelos artistas: John 
Coplas, Francesca Woodman e Helena Almeida. Cada um, com os seus referenciais 
artísticos, me influenciaram à sua maneira. À posteriori observei, que a influência de Coplans 
se refere à maneira de ver e retratar o corpo. Coplans em suas fotografias consegue 
coisificar o corpo, retirar sua identidade e torná-lo objeto, o que foi o ponto de interesse 
inicial desta pesquisa. Foi observando em suas obras que pude conceber melhor a ideia da 
mudança de significado do corpo na imagem através das variáveis formais escolhidos para a 
apresentação da obra. Também a escolha das dimensões do suporte tem referência a 
Coplans: a película instantânea e a impressão em grande formato. 
Já Helena Almeida e Francesca Woodman foram referência pelo olhar poético sobre 
o corpo feminino, a sensualidade, a performance. Todos os elementos que elas conseguem 
unir em uma só imagem criando um enredo para aquilo que é visto. Esta poesia imagética é 
algo que eu busco retratar. No início do projeto, era notória a grande influência da Helena 
Almeida através da construção da imagem entre camadas e intervenções manuais: colagem, 
pintura etc. Com o desenvolvimento do projeto as camadas revelaram ser uma interferência 
negativamente na concepção e interpretação da imagem. Por exemplo, a escolha do papel 
de arroz para a impressão apareceu nestas buscas das camadas, no processo criativo 
inicial, buscava um suporte que suportasse a densidade pictórica e fosse translúcido para a 
passagem da luz. A ideia era interferir na imagem impressa manualmente através do gesto e 
do registro pictórico. Na fase de teste da impressão, decidi que só a impressão era 
suficiente. A impressão sobre o papel e a luz que irá transpassá-lo são a matéria plástica 
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suficiente para os propósitos do projeto. Como pode ser visto (anexo 1) o meu processo 
criativo anterior é longo e com muitas camadas. Essa “limpeza” ou “purificação” no processo 
artístico é um grande passo para mim como artista, mas não sei se é algo definitivo (busco 
sempre experimentar materiais diversificados na experimentação e criação artística). 
Na exposição (in)Visível são apresentados os resultados do estudo teórico e prático 
realizado durante o mestrado. As imagens são apresentadas em diversas dimensões e 
suportes: impressão sobre papel de arroz, impressão sobre papel fotográfico, projeção e 
película instantânea. As dimensões variam de 1,80m a 9 cm de altura, criando imagens que 
ocupam o espaço e outras que tem uma relação intimista com o espectador.  
  A pesquisa me levou a questionar o corpo para além da imagem, principalmente, a 
questão da identidade e reconhecimento de si no Outro.  Observei que as pessoas têm 
curiosidade de saber quem é fotografado, o fato do corpo representar um gênero não é o 
mais importante, mas sim a identidade daquele que é retratado. A identidade não precisa ser 
o nome, mas sim o reconhecimento que muitas vezes é feito através do rosto. O rosto é o 
que significa aquele ser, ao ver/ter o rosto aquilo que é visto deixa de ser algo e vira alguém. 
Observei isso na divulgação do projeto artístico nas redes sociais, fica claro o interessa pelas 
imagens que mostram a identidade (rosto), o número de visualizações dessas imagens é 
notoriamente maior do que as imagens que sendo mais abstratas não revelam a identidade 
do corpo. Tenho-me questionado muito sobre este aspecto que vai muito além do artístico, 
alcançando o social, o antropológico e o psicológico do ser humano. 
Estas questões são atualmente motivadoras para o desenvolvimento da minha pesquisa 
sobre a imagem.  
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Anexos 
 
Desde de 2004 me encontro artista, porém existe um divisor de águas neste 
processo. Acredito que minha pesquisa pessoal como artista é uma busca constante sobre a 
ressignificação das coisas, sendo esta a característica comum a todos os trabalhos.  
Estudei na Escola de Belas Artes na minha cidade natal, Rio de Janeiro, Brasil. No 
Brasil desenvolvi diversas séries e pesquisas em foto-pintura, também trabalhei como 
fotógrafa e expus somente fotografias. Tive uma vida artística constante seja dando 
workshops, organizando exposições ou expondo minhas obras. A arte sempre foi o local e 
meio onde cresci profissionalmente. 
Em 2015 ingressei no Mestrado de Criação Artística Contemporânea, em Aveiro, 
Portugal. Na minha mala não trago nenhum trabalho, vim aberta a aprender e viver o novo. 
Mas os anos de estudo e o possível “estilo” artístico conquistado no Brasil, se tornou 
persistente e presente nos primeiros trabalhos desenvolvidos no mestrado. Não fiz livro de 
artista durante esse percurso, mas escrevi em forma de fichamento as minhas observações 
do processo artístico que se foi desenrolando e que procurando dar testemunho da minha 
evolução artista  no decorrer do curso. 
Penso em fases, escrevo pouco e experimento as possibilidades artísticas do fazer. 
Sou curiosa e tenho prazer no ato da criação artística. A pesquisa dos conceitos teóricos é 
necessária, porém o fazer, para mim, é o grande motivo para o desenrolar do trabalho.  Me 
importa, sobretudo, experimentar materiais e possibilidades. Muitas vezes me perco entre a 
curiosidade e o fazer. Exagero nos materiais e informações. Ao longo deste processo 
aconteceu a diminuição das camadas e chegar num ponto de inicio e fim comum, limpo e 
mínimo. A fotografia digital me deu a possibilidade de trabalhar com camadas, da impressão 
em suportes distintos. A pintura, que no inicio do processo era fortemente presente se torna 
algo apenas imagético e compositivo, o material pictórico é abandonado mas nunca a visão 
e o processo criativo como pintora. 
Nestes fichamentos, que são apenas observações do processo criativo, é possível 
ver muitas camadas de criação. A reflexão teórica mais o trabalho físico e apresentação da 
obra, são camadas infinitas do processo, que enquadram pensamento e corpo através do 
gesto da artista. Sem o gesto não há obra. 
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1. Fichamentos e projetos artísticos  
 
Fichamento 1 
 
Título: Espelho Meu 
Data: Outubro 2015 
UC: Laboratório de Experimentação e Criação Artística 
Reflexão: “Me reflito em mil palavras” 
Pensei nesta frase, e me inspirei nela para trabalhar. Fui a loja de antiguidades 
buscar objetos  com palavras que pudessem me definir. Assim, como objetos antigos e/ou 
danificados pelo tempo. Encontrei um livro chamado, Brasil País do Futuro, de Stefan Zweig 
de 1943. Criei uma referência emocional com o livro e as belas descrições sobre o Brasil.  E 
a referência  de tempo estava visível nas páginas amareladas do livro. Busquei na poesia 
concreta, também, meios de inspiração,  buscando um resultado final. Com isso busquei 
palavras e símbolos ortográficos que me definissem em poucas palavras. Para apagar o 
passado e não “prever” o futuro, apaguei todas as frases que vinham antes e depois destas 
palavras. 
As palavras foram: 
“Brasil” (fim de frase, com ponto final – finalizando um processo). 
“a vida deve ser boa” (meio de frase com palavras antes e após apagadas - dando 
ideia de continuidade). 
Detalhes pequenos em páginas soltas e pequenas. O espectador é “convidado” a ver 
de perto a obra, tornando-a intimista. E também buscando uma identificação espectador-
artista (ou será obra?). A apresentação, do resultado final foi insatisfatória, pois não cheguei 
a um material para suporte da obra (pensei em: Madeira? Caixa? Moldura? Mas não cheguei 
a um consenso para a apresentação final. Coloquei as folhas na parede, encontrei alfinetes 
em sala de aula e as prendi sobre a parede de cortiça. O acabamento não ficou satisfatório, 
dando um ar de ‘desleixo’ à obra.(inconscientemente, eu apenas queria apresentar a obra) 
 
 
 
 
 
73 
1.1 Referências Artísticas 
 
Mira Schendel 
 
Figura 30. Monotipias. 
 
Ferreira Gullar 
 
Figura 31. Ferreira Gullar, O formigueiro, 1991 - poesia visual extraída do livro. 
 
1.2  Processo 
 
Material:  
• Livro 
• Acetona 
• Algodão 
 
 
74 
 
Li algumas páginas do livro, buscando palavras com referência emocional. A posição 
das palavras é importante, buscando uma composição harmônica. Apaguei as frases com 
acetona e algodão, antes e depois das palavras selecionadas. Arranquei 2 páginas do livro, 
somente, para dar um tom mais intimista à obra. E trabalhei apagando as frases somente 
nestas 2 páginas. 
 
1.3 Resultado 
 
 
Figura 32. Páginas fixadas na parede de cortiça. 
 
Em setembro de 2017, volto a desenvolver este projeto e defino algumas questões 
que não estavam concluídas: 
- O título passa a ser: Indelével. Este título define melhor o processo, pois significa 
aquilo que não pode ser apagado. As palavras escolhidas nas novas páginas para não 
serem apagadas são palavras abstratas ou conotativas. Apago os textos das páginas e deixo 
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somente algumas palavras (antes eram frases) que concretizem sentimentos, ações, 
advérbios etc. 
- A apresentação do trabalho também mudou: o livro é apresentado ao lado das  
páginas apagadas que formam uma poesia de poucas palavras. Escolho um fundo preto e 
as páginas são alinhadas umas ao lado das outras, conforme o estudo abaixo. 
 
 
Figura 33. Estudo para indelével 
 
 
Com esta apresentação e mais páginas cria-se uma narrativa que se pretende 
poética. A questão do significado e a livre interpretação desse significado também estão 
presentes nesta obra, busco orientar a leitura do espectador, porém a significação fica a 
cargo da sua interpretação e sentido. A instalação não foi montada e nem apresentada no 
formato final. 
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Figura 34. Capa do livro. 
 
 
Figura 35. Detalhe das páginas 
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Fichamento 2 
 
Título: Autorretrato 
Data: Outubro 2015 
UC: Estudos de Fotografia 
Reflexões: “Eu sou o que o outro vê” 
Busquei na psicologia, descobri que Jung desenvolveu a teoria do espelho  
(http://meumelhormododeser.com.br/2010/06/04/o-efeito-espelho/).  Pensei num retrato onde 
o outro se visse em mim. Buscando a reflexão da imagem e da interpretação da obra sobre o 
espectador. Pensei num suporte reflexivo, e encontrei um espelho antigo. 
Colei a fotografia sobre o espelho (ouve falhas técnicas, pois para colar o adesivo 
precisa usar água no adesivo e no suporte). 
 
2.1 Referências Artísticas 
 
Francesca Woodman 
 
Figura 36. Francesca Woodman, Self-Deceit # 1, 1978 
 
 
2.2 Processo 
 
A fotografia escolhida foi esta: 
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Figura 37. Magda Rebello, Autorretrato, 2015, 80x 60 cm, fotografia sobre vinílico e espelho. 
 
 
Outras fotografias usadas para estudo foram:  
 
Figura 39. Estudo da ideia inicial 
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Figura 40. Estudos. 
 
2.3 Resultado 
 
 
Figura 41. Processo de montagem. 
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Figura 42. Exposição da obra em sala de aula. 
 
A obra teve um problema técnico. Eu não consegui colocar o adesivo corretamente e 
criou bolhas na superfície da imagem. O espelho era grande, eu havia encontrado nas 
instalações da universidade, e o tamanho do corpo da imagem ficou maior que um tamanho 
comum de pessoa. Chegamos a conclusão que o ideal era trabalhar na escala 1:1 para ter 
melhor resultado e o reflexo do espectador encaixar de uma maneira mais proporcional. 
 
Fichamento 3 
 
Título: Em cacos   
Data: Novembro 2015 
UC: Laboratório de Experimentação e Criação Artística 
Reflexões: Mito da Caverna: http://www.usp.br/nce/wcp/arq/textos/203.pdf 
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Figura 43. História em quadrinhos da metáfora da caverna. 
 
Questionar o que ele vê dele como reflexo no ambiente, sociedade ou mundo. Usar a 
sombra como ferramenta de criação. Silhuetas como forma dominante na composição. 
Recortes gráficos? Resolvi reiniciar o processo de reflexão e materiais. Não usei as sombras 
e suas metáforas. Utilizei o material da primeira proposta: espelho. Coloquei camadas de 
vidros e espelhos colados com encáustica (outro material utilizado nas minhas pesquisas). 
Metáfora: “estou aos cacos”, “pisando em ovos” – sensibilidade ao sentimento de 
ameaça ou decepção. O espectador para ver ao obra, que está no chão como uma poça de 
água, avistará seu reflexo distorcido. Reflexos e reflexos da sua imagem com camadas 
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sobrepostas de vidros ( vidro: fragilidade ou agressividade). A encáustica unirá os materiais 
dando ideia de corpo, pele. 
Objetivo: retratar camadas do outro, fragmentos. Vidro é uma matéria que representa 
a fragilidade, mas também pode ser agressivo. O espectador ao caminhar por cima de vidros 
e ver suas reflexões questionando a fragilidade do objeto e também da imagem refletida. 
 
3.1 Referências artísticas 
 
Kara Walker 
 
Figura 44. Kara Walker,The Means to an End A Shadow Drama in Five Acts etching and aquatint,5 
panels,1995. 
 
 
Kumi Yamashita 
http://www.clubclub.fr/art-contemporain/kumi-yamashita 
 
Figura 45. City View. 
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June Ahrens 
 
Figura 46. Hiding in Plain Site (In Depth), Acrylic mirror, light, Site dependent installation. 
 
3.2 Processo 
 
Material: 
• Vidros 
• Espelhos 
• Encáustica 
 
3.3 Resultado 
 
Vidros sobre vidros e espelhos refletindo quem caminha por cima, reflete partes da 
pessoa, fragmentos. Cortes na reflexão da imagem, lembram o Cubismo. O processo de 
construção da obra não foi satisfatório: faltou parafina e ficou perigoso. O local escolhido 
para montagem obrigava as pessoas a caminharem por cima, porém muitas tiveram receio. 
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Figura 47. Apresentação. 
 
 
Fichamento 4 
 
Título: Como o outro me vê 
Data: Novembro 2015 
UC: Fotografia 
Reflexões: “camadas superficiais” 
Questionamento pessoal sobre a frase acima. Criamos ruídos e interferências no ato 
de ver e interpretar o outro, consequentemente para nos mostrarmos também. Estou num 
processo de experimentação artística e não quero voltar à prática recorrente. (fotografia 
digital sobre papel). Com isso procurei a pesquisa de materiais de suporte. Utilização da 
fotografia do meu corpo como representação de pessoa e do meu “eu”. As camadas poderão 
vir por meio de objetos, técnicas pictóricas e impressões fotográficas. Não quero cometer 
excessos (colocando camadas dentro das camadas). Quero que seja uma obra intimista e 
que o espectador “crie” uma ligação com a imagem: reflexo físico, análise emocional etc. 
Fotografei-me de braços abertos, de costas e nua, com a metáfora do “julgamento” 
(conotação religiosa) e também com a ideia de estar numa intersecção (quina do ambiente) 
onda há dificuldade de ação (ir e vir). Resolvi usar páginas de um livro antigo, como primeira 
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camada, as palavras deixam de ser palavras e tornam-se interferências e ruídos. Remetendo 
a comunicação. A parafina entra como encáustica, colando e criando a relação pele-corpo. 
Resolvi desenvolver a proposta em tamanho menor para que o espectador caminhe até a 
obra, que estará num canto (quina), e crie uma relação intimista e também a posição criará 
uma metáfora espectador-ambiente: reflexão pessoal. 
 
4.1 Referências Artísticas 
 
Rosangela Rennó (http://www.rosangelarenno.com.br/obras) 
 
 
Figura 48. Rosangela Rennó, Menos valia. 
 
4.2 Processo 
 
Material: 
• Decoupage de folhas do livro antigo sobre Eucatex. 
• Fotografia impressa em papel  comum(não consegui um papel transparente ,tipo vegetal, 
para impressão) 
• Parafina 
 
Colei os papéis sobre o suporte, depois coloquei a fotografia com parafina. 
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Figura 49. Processo de colagem. 
 
 
Figura 50. Detalhe da encáustica. 
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4.3 Resultado 
 
Coloquei o trabalho numa quina no corredor da UA: Parede de concreto, grade do 
portão. Como o trabalho é muito pequeno, o espectador tem que caminhar até este ao canto. 
Mas Apesar de eu achar um bom o local bom, as metáforas contidas no ambiente deram 
uma a conotação mais religiosa e opressora foi mais forte do que a qual eu gostaria. de 
passar. 
O retrato de braços abertos automaticamente nos remete para a religião, e a 
encáustica utilizada também nos levou para a ideia da vela, outro objeto com significação 
fortemente religiosa. Percebemos que a obra funciona bem num canto de ambiente. E sem 
muitos ruídos externos. No geral a obra atingiu bem o seu propósito. 
 
 
Figura 51. Magda Rebello, (En)canto, 2015, 20x 30 cm, técnica mista. 
 
 
Fichamento 5 
 
Título:  Origem  
Data: Dezembro 2015 
UC: Laboratório de Experimentação e Criação Artística 
Reflexões: “origem de tudo” 
Intervenção no espaço com colagem de letra A em diversas tipografias e tamanho 
(local escolhido: em baixo da escada), buscando que o espectador reflita sobre o espaço e 
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conexão das formas e cor ( as letras viram formas saindo de um “buraco” na conjuntura da 
arquitetura do local).  Também a ideia de grito em expansão ou engolido pelo “buraco negro” 
Letra A: a primeira letra do alfabeto    
Buraco negro: há estudos que confirmam que a origem do universo demandou de um 
buraco negro: 
• http://www.observatorio.ufmg.br/pas19.htm  
• http://hypescience.com/o-buraco-negro-big-bang/ 
 
5.1 Referências Artísticas 
 
Arnaldo Antunes 
 
Figura 52. Poesia visual. 
 
Mira Schendel 
 
Figura 53. Monotipias. 
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5.2 Processo 
 
Colagem de adesivo da letra A num canto da parede 
 
Figura 54. Estudo. 
 
5.3 Resultado 
 
O local escolhido foi a parede do hall da escada do rés de chão do DeCA. Um local 
de passagem, numa quina no teto indo em direção ao corrimão. Foram coladas diversas 
letras A, de vários formatos e tamanhos. Criando uma monotipia da forma, privilegiando a 
reinterpretação do espectador. Esta instalação está até os dias de hoje no hall da escada. 
 
 
Figura 55. Processo de instalação. 
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Figura 56. Instalação. 
 
 
Figura 57. Instalação. 
 
 
Fichamento 6 
 
Título: Imerge-te 
Data: Dezembro 2015 
UC: Estudos de Fotografia 
Reflexões: “imerge-te” 
Sobre imergir: mergulhar. 
Técnica: Fotografia digital, acrílica e encáustica sobre madeira. Utilizei uma imagem 
minha de mergulho, nua. Madeira  representando o corpo, encáustica representando a pele, 
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a imagem representa o “eu” profundo, num mergulho. E a água representa a origem, o 
líquido, o sangue. Pesquisa sobre a história do santo sudário: 
http://mundoestranho.abril.com.br/materia/o-que-e-o-santo-sudario. 
 
6.1. Referências Artísticas 
 
Robert Rauschenberg 
 
Figura 58. Robert Rauschenberg, Signs, 1970. 
 
 
 
Figura 59. Imagem do Santo Sudário. 
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6.2 Processo 
 
Material: 
• Tinta acrílica 
• impressão sobre madeira 
• encaustica sobre madeira. 
 
Aguadas na madeira, impressão da imagem em papel comum e impressora a jato de 
tinta. Impressão da imagem através da técnica de sublimação: utilização de gel médium. 
Encáustica. 
 
 
 
Figura 60. Processo criativo. 
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Figura 61. Estudo para obra. 
 
Não pode ser autorretrato, portanto pedi auxílio a um colega de turma para registro 
fotográfico. 
 
Figura 62. Fotografias para estudo. 
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Figura 63. Foto escolhida. 
 
 
 
Figura 64. Processo Criativo. 
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6.3 Resultado 
 
A encaustica não funcionou, nem a impressão manual do papel sobre a madeira. 
Como imprimi a imagem em partes, ao coloca-las sobre a madeira, elas não ficaram 
encaixadas de maneira correta, causando uma deformação na área do rosto. Tecnicamente 
o resultado foi insatisfatório e interferiu diretamente sobre a imagem. 
 
 
Figura 65. Magda Rebello, Imerge-te, 2015, 80x 60 cm, técnica mista. 
 
 
Fichamento 7 
 
Título: Una-te 
Data: Fevereiro 2016 
Disciplina: Laboratório de Experimentação e Criação Artística 2 
Reflexões: “una-te” 
Técnica: Fotografia digital e linha.  
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Foto de sinais pelo corpo. Pouca profundidade de campo. Cor: Preto e branco 
 
As linhas unem os pontos formando desenhos sobre a pele. A linha material cria uma 
relação de ideia 3D sobre a imagem e o ambiente, unindo-os. As marcas na pele, os sinais, 
criam a metáfora da constelação. O corpo é o universo. As constelações surgem através dos 
desenhos feitos a partir das ligações destes pontos com as linhas. Estes desenhos abstratos 
sobre a pele, remetem  para as constelações porém estes são únicos, pois o meu corpo é 
meu universo e estas constelações só existem em mim. 
 
7.1 Referências Artísticas 
 
Mara Light 
 
 
Figura 66. Mara Light, "Daylight",United States. 
 
 
Mauricio Anzieri  (http://www.ideafixa.com/rosto-costurado/) 
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Figura 67. Maurizio Anzeri, Rita  2011, Embroidery on photograph, 23.5 x 17.5 cm. 
 
 
 
Figura 68. Tamara Andrade,“Entreparedes #11” (detail 2), 2013, grafite e linha sobre parede, 350×600 
cm. 
 
Carolina Valansi 
(https://www.flickr.com/photos/carolinevalansi/with/4736256307/) 
 
Figura 69. Carolina Valansi, 2009-2006 | Memórias Inventadas em Costuras Simples. 
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Helena  Almeida 
 
Figura 70. Helena Almeida, série: A linha. 
 
 
Rosangela Rennó 
 
Figura 71. Série: Cicatriz. 
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7.2 Processo 
 
Materiais: 
• Fotografia digital 
• Costura sobre imagem. 
Fotografias do meu corpo. Auxílio da Shayda e Ilana para fotografar. Nas fotos dei 
ênfase nos sinais buscando recortes geométricos na composição. 
 
 
Figura 72. Estudo digital. 
 
 
Figura 73. Estudo sobre papel. 
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Foto 74. Fotos impressas. 
 
7.3 Resultado 
 
Fotos escolhidas: 
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Figura 75. Fotos apresentadas (nesta ordem) como série fotográfica. 
 
 
Figura 76. Intervenção com as linhas e resultado final. 
 
O tamanho das fotos foram 20x30cm, o ideal era uma tamanho de 1:1. Porém a 
maneira que foram apresentadas deu amplitude a imagem.  As linhas, de acordo com a 
iluminação mesmo improvisada, causaram sombras definindo a ideia ( linhas curvas causam 
sombras retas) de ligação entre os pontos.  
 
Fichamento 8 
 
Título: Enlace 
Data: Abril 2016 
UC:  Laboratório de Experimentação e Criação Artística 2 
Reflexões:  
“De costas somos todos iguais. 
O que nos diferencia são nossas marcas. 
A luz nos une. 
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O corpo nos separa.” 
 Fotografei uma amiga de costas e também me retratei de costas. De costas todos 
somos iguais. Uni nossas “constelações” através de fio de linha, que representam a luz 
concreta. Usei linha vermelha, verde e azul (RGB) para criar o espectro, as ligações, as 
sinapses entre as pessoas. 
 
 
 
 
Figura 77. Processo Criativo. 
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8.1 Processo 
 
Em sala de aula: A ideia original era que a teia das ligações (o espectro) ficasse entre 
as 2 fotos. Na apresnetação em discussão com o grupo, achamos melhor mudar a 
disposição das fotografias e colocar o espectro no ambiente. 
 
 
 
Figura 78. Apresentação. 
 
8.2 Resultado 
 
Na exposição Expo 2016, no museu Santa Joana. Coloquei as fotos com moldura 
branca e fundo de parede preto para destacar as fotografias. O espectro ficou pendurado em 
frente as fotografias, demonstrando bem as conexões. A falha ficou na iluminação que criou 
uma sobra nas imagens. 
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Figura 79. Exposição Expo 2016,  Museu de Aveiro | Santa Joana. 
 
Foi meu primeiro trabalho em busca da tridimensionalidade. Sai do bidimensional 
(mesmo ele estando ainda presente). Percebi que o espectro na frente funcionou melhor do 
que colocado no espaço ( em qualquer lugar). A ideia de simbiose foi assimilada.   
 
 
Fichamento 9 
 
Título: Relicário 
Data: Abril 2016 
 
 
105 
UC:: Expressão Gráfica e Plástica 
Reflexões: 
“Das vossas mãos voltadas para o mundo as graças chovem sobre nós” 
“Duas mãos e o sentimento do mundo” 
Madeira: metáfora do corpo, tempo (musgos).  
Imagem das mãos: símbolo cristão das posições das mãos dos santos (Nossa 
Senhora das Graças), metáfora de realização, força e criação. 
Encáustica: vela, metáfora do culto religioso. 
Acrílica: cores branco e azul (manto-fé), em camadas. 
Flores: Prunus spinosa (imagem) 
 
9.1 Referências Artísticas 
 
Francesca Woodman 
 
Figura 80. Francesca Woodman, From Space, 1976. 
 
 
 
 
 
 
106 
 
Mara Light 
 
Figura 81. Mara Light, Multiply,United States. 
 
9.2 Processo 
 
Material: 
• Suporte: madeira 
• Colagem, encaustica e acrílica. 
• Fotografia digital 
 
 
Figura 82. Desenvolvimento. 
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Figura 83. Materiais utilizados. 
 
 
Figura 84. Pintura e colagem sobre madeira. 
 
9.3 Resultado 
  
A encaustica remete o trabalho para o religioso. O resultado não foi satisfatório 
tecnicamente, a impressão do papel na madeira ficou bom mas a encaustica deveria ser 
trabalhada com mais cuidado. 
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Figura 85. Detalhe da obra. 
 
Fichamento 10 
 
Título: Cérvix 
Data: Março a Junho 2016  
UC: Laboratório de Experimentação e Criação Artística 2 / Projeto de Instalação Artística 
Reflexão:  
Cada ser tem em si a sua representação no mundo, porém cada um é a 
representação de uma parte do Universo. Diante de um corpo (corpo, referindo-se no sentido 
de ser vivo) somos contemplados por um “outro Universo”, pessoal e intransferível. Cada ser 
tem em si suas questões, seu organismo e sua representação física no espaço. Nenhum 
outro ser pode invadir este espaço, corpo e objeto, ele é pertencente a uma pessoa, um ser. 
Este universo existe porque um ser existe. E cada ser, ligando-se a outros seres( 
sociedade),e também ligando-se ao ambiente (mundo), criam uma relação de simbiose 
tornando-os parte de  um mesmo sistema, o Universo. 
Com base na ideia de “Meu corpo é meu Universo”, pretendeu-se desenvolver um 
projeto artístico que representa-se o Universo (representação através da ideia de estrelas e 
corpos celestes) usando fotografias do meu corpo (corpo com valor de objeto) que 
direcionassem o olhar aos sinais e manchas existentes neste.  Na fotografia o corpo deixa de 
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ser corpo, e vira um espaço onde existem estes sinais que representaram corpos celestes. O 
corpo, se torna a representação de um Universo, único e particular. 
As constelações surgem através dos desenhos feitos a partir das ligações destes pontos 
(sinais)com as linhas. Estes desenhos abstratos sobre a pele, remetem-nos aos desenhos 
de constelações já existentes, porém estes são únicos, pois o meu corpo é meu universo e 
estas constelações só existem em mim. 
Pesquisas sobre o “som” do Universo. Fisicamente é comprovado que o som não se 
propaga no Universo, mas artistas e pesquisadores conseguiram captar som no Universo. 
Os pontos (sinais) representam estrelas, e ao serem tocados aparecerá uma linha 
pontilhada ligando-os. (A linha pontilhada é a representação das ligações das estrelas num 
desenho de constelação.) Ao formar a linha a animação terá um som, o espectador poderá 
tocar em 6 sinais para criar o “som do universo”. Ao tocar seis vezes, a animação congela, e 
ao se apagar do primeiro ponto ao último, tocará os sons selecionados em forma contínua 
para o espectador. 
 
Possíveis suportes: 
• Projeção sobre suporte onde possa tocar os botões de presença criando uma comunicação 
com o computador e gerando a animação 
• Animação em tablet com projeção 
• Tela touchscreen de tv 
• Sensor de presença: kinect 
• Lugar de projeção: Teto  
 
Num segundo momento no desenvolvimento do processo, desenvolvi novas reflexões 
e simplifiquei o processo. Projeto interativo onde o espectador participará criando novas 
conexões entre os sinais. Os pontos (sinais) representam corpos celestes, e ao serem 
tocados aparecerá uma linha pontilhada ligando-os. (A linha pontilhada é a representação 
das ligações das estrelas num desenho de constelação.) Ao formar a linha a animação terá 
um som, o espectador poderá tocar em 6 sinais para criar o “som do universo”. O som 
representado são sons captados por pesquisadores neste assunto, o som não se propaga no 
Universo, porém ele é existente. (como neste exemplo: 
https://www.ted.com/talks/honor_harger_a_history_of_the_universe_in_sound). 
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Ao selecionar seis pontos distintos, a animação congela, e ao se apagar do primeiro 
ponto ao último em consequência, tocará os sons selecionados em forma contínua para o 
espectador. Terminará em “fade”, para que o próximo espectador venha participar. 
 
10.1 Referências artísticas 
 
Fotografia: 
Os mesmos apresentados no projeto anterior. 
Kandinsky 
http://ideopsychology.com/ideopsychology-in-music/notes-on-kandinsky/ 
 
Som: 
https://www.ted.com/talks/honor_harger_a_history_of_the_universe_in_sound 
https://www.ted.com/talks/janna_levin_the_sound_the_universe_makes?language=pt 
http://soundstudiesblog.com/2012/11/26/sound-as-art-as-anti-environment/ 
 
Universo: 
https://www.facebook.com/AnderssenLuc/videos/1684445828475236/ 
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10.2 Processo 
 
 
Figura 86. Estudo. 
 
 Foto escolhida. Sinais, brilham como estrelas. Ao clicar nos sinais, para a animação 
de “estrela”, mas as outras piscam. Clicando no sinal seguinte: aparecerá uma linha 
pontilhada ligando-os. A linha anterior se pagará quando existir a ligação com o próximo 
ponto. Após, 6 ligações, todas as linhas apagam. Aparece uma animação final ligando os 
pontos e vai apagando aos poucos (linha com fade) ponto por ponto. Após isso, todos os 
pontos voltam a piscar. 
 
INSTALAÇÃO: 
Projeção da imagem 
Animação ligando os pontos. 
Sensor de presença: Kinect ou outro semelhante. 
Caixas de som: 6 caixas dispostas em lugares distintos no ambiente. Cada caixa terá um 
som. 
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Figura 87. Estudo da instalação. 
 
10.3 Resultado 
 
Projeto desenvolvido com arduíno na UC Projetos de Instalação Artística.Sem os 
sons. Simplificamos o projeto. A foto foi feita, novamente, devido ao corte e fundo. O 
espectador é convidado a tocar nos sinais através das sinalizações, por numeração, em 
decalque, inseridas na imagem (os números remetem para a magnitude das estrelas, neste 
caso os sinais).  Ao tocar criam-se desenhos projetados na parede. O desenho da 
“constelação” continua projetado, e é somado a outros desenhos de outros espectadores, 
após 6 desenhos sobrepostos, apaga-se a imagem em “fade”.  
 
 
Figura 88. Números referente a magnitude das estrelas, para induzir ao toque do espectador. 
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Figura 89. Desenvolvimento com arduíno. 
 
 
Figura 90. Magda Rebello, Cérvix, 2016, 40x 60 cm, fotografia digital impressão sobre papel e 
projeção. 
 
 
Fichamento 11 
 
Título: Omnes Sancti 
Data: maio 2016 
UC:  Expressão Gráfica e Plástica 
Reflexões:  “Somos todas santas” 
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Nosso corpo é nosso templo. 
Com nossas mãos criamos. 
Com nossos seios alimentamos. 
Com nosso ser fazemos milagres.  
Somos todas santas. 
 
Trabalho com caráter feminista, buscando questionar a relação mulher x corpo na 
sociedade. O poder feminino e suas lutas nos tornam “santas”? Aos de quem nos vê? Ou 
nós, mulheres, definimos isso? A apresentação da obra é intimista (ideia de confessionário). 
As 3 obras são visualizadas de perto, num espaço íntimo, para uma leitura mais subjetiva.  
Convidei 3 mulheres para fotografá-las. As fotografei nuas, só a parte do colo e suas 
mãos. A ideia é representar as poses dos santos católicos. Como todo dia é santo, eu 
pesquisei o santo do aniversário de cada uma e refizemos as posições das mãos e os seios 
a mostra. As impressões das imagens serão do tamanho dos santinhos entregues me igreja. 
As fotografias são preto e branco, retirando a atenção dos detalhes e significados presentes 
no corpo procurando ir ao encontro de uma leitura mais poética. 
Um possível projeto é fotografar 365 mulheres correspondente ao santo de cada dia do ano. 
 
 
Figura 91. Registro e imagens impressas. 
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11.1 Processo 
 
Registro das mulheres: casa, shopping e banheiro. Cada uma com características 
corpóreas distintas. Tornar as fotografias preto e branco e imprimir em tamanho de 
santinhos: 9x 5 cm. 
 
Figura 92. Montagem. 
 
11.2 Resultado 
 
A série foi apresentada com as fotografias uma ao lado da outra. A ideia inicial da 
disposição das fotos, não foi possível de se realizar. A obra perdeu um pouco da mensagem 
mais intimista. Porém as imagens transmitiram a mensagem. 
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Figura 93. Apresentação na exposição Magda Rebello, Omnes Sancti, 2016, 9x 5 cm, fotografia. 
 
 
Fichamento 12 
 
Título: Origo 
Data: Maio 2016 
UC: Estudos de Fotografia 
 
Reflexões:  “Tudo nasce de um ponto. Até o infinito” 
Origem de tudo. O ponto origina uma linha. A linha é um conjunto de pontos.Com as 
mãos criamos, damos origem as coisas. 
 
12.1 Desenvolvimento 
 
Fotografei a palma da minha mão, pois nela tem um sinal.  Fiz alguns testes com a 
linha saindo da mão e ficou claro que eu precisava também de uma imagem com um fundo 
infinito, e com uma área maior. Durante o processo, tive que escolher a área que ficaria a 
obra. no museu Santa Joana. Escolhei uma parede que dá no fim de um corredor bem 
comprido. A ideia é a linha atravessar esse ambiente. 
 
 
Figura 94. Estudos. 
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12.2 Processo 
 
A fotografia da mão é 1:1, isto é a mão em tamanho normal. A obra foi desenvolvida 
por site specific (para participar na exposição coletiva Expo 2016, no Museu de Aveiro | 
Santa Joana). A parede selecionada foi a do fim do corredor que leva para a galeria maior do 
museu. A linha que sai do sinal atravessa todo esse corredor. Guiando o visitante à obra, ou 
a ideia de infinito. 
 
Figura 95. Processos. 
 
12.3 Resultado 
 
 Apresentação no museu Santa Joana, na exposição Expo 2016. Como a ideia inicial 
não pode ser desenvolvida foi achada uma quina no teto onde pude prender a linha e dar a 
ideia de ser infinita. Algumas pessoas não viam a linha, somente quando se aproximavam da 
obra. Acredito que uma luz iluminando a linha pudesse orientar melhor os visitantes. 
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Figura 96. Obra em exposição. 
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2. Exposições no decorrer do curso (MCAC) 
 
No decorrer do mestrado em Criação Artística Contemporânea, foram desenvolvidas 
algumas exposições coletivas organizada pela direção do curso. 
 
2.1. Expo 2016 
 
A primeira exposição coletiva realizada pelo mestrado, ocorrida em Aveiro no Museu 
Santa Joana em abril de 2016. O fichamento das obras está no capítulo Processo de 
Desenvolvimento Artístico. 
 
 
Figura 97. Convite da exposição. 
 
Participei com as seguintes obras e sinopses: 
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Figura 98. Obras escolhidas. 1- Cérvix, 2- Origo, 3- Superfície, 4- Omnes Sancti, 5- Enlace. 
 
 
• Cérvix 
Fotografia e projeção  
Sinopse: 
O toque constrói ligações.  
Os sinais presentes são como os astros: são únicos. 
Ligue-os e os torne parte de uma constelação única: a sua. 
Meu universo reflete o seu universo. 
 
• Origo  
Fotografia e linha 
Sinopse: 
Tudo nasce de um ponto. 
Até o infinito. 
 
• Superfície  
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Fotografia, colagem e encáustica  
Sinopse: 
Os ruídos sem significado, ecoam. 
O corpo presente, inerte. 
Em um canto não há onde ir. 
Apenas, ore e leve -me a superfície. 
 
• Omnes Sancti  
Fotografia 
Sinopse: 
Nosso corpo é nosso templo. 
Com nossas mãos criamos. 
Com nossos seios alimentamos. 
Com nosso ser fazemos milagres.  
Somos todas santas. 
 
 
• Enlace  
Fotografia e linha 
Sinopse: 
De costas somos todos iguais. 
O que nos diferencia são nossas marcas. 
A luz nos une. 
O corpo nos separa. 
 
2.2 Exposição DecArte 2016 
 
Exposição coletiva realizada pela turma da disciplina Design de Exposição do ano de 
2016. A exposição foi realizada no DeCa da Universidade de Aveiro em novembro de 2016. 
O fichamento das obras está no capítulo Processo de Desenvolvimento Artístico. 
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Figura 99. Cartaz da exposição. 
 
 
Figura 100. A exposição. 
 
Participei com as seguintes obras: 
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Figura 101. Cartaz da exposição. 
 
2.3 Exposição Sala Fria 
 
A segunda exposição coletiva realizada pelo mestrado, ocorrida em Aveiro no Museu 
Santa Joana em abril de 2017. 
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Figura 102. Convite da exposição. 
 
Participei com as seguintes obras e sinopses: 
 
 
Figura 103. Magda Rebello, Cosmos, 2017,120X 80 cm, fotografia digital. 
  
Esta obras são as obras da pesquisa do projeto final do curso, seus fichamentos 
estarão no capitulo Projeto Artístico Final 
 
• Cosmos 
Fotografia digital sobre papel fotográfico 
Sinopse: 
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Fotografia pertencente a série: Estudos para o (in)Visível.  
Nesta série de autorretratos a artista busca refletir sobre as questões da imagem do 
corpo na fotografia contemporânea. 
Abstraindo-se das formas e dando-lhes um novo significado poético as partes registradas 
a artista convida-nos a visitar seu Universo íntimo e único. Somos todos Universo de nós 
mesmos: vastos, infinitos e incógnitos. 
  
 
Figura 104. Projeção. 
  
 
• Estudos para o (in)Visível. 
Fotografia digital e projeção 
Sinopse: 
Somos partes de nós mesmos. 
Somos partes do meio. 
Somos concreto, somos luz. 
Diante dos outros somos nada ou tudo. 
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Absorve-se luz, viram sinais. 
Dissipa-se a luz, somos invisíveis. 
Somos o Cosmos em expansão. 
Somos além do que se vê. 
As partes são minhas. 
O Universo é meu. 
 
3. Projetos artísticos paralelos 
 
Estes projetos foram desenvolvidos em paralelo com os projetos artísticos 
desenvolvidos no mestrado do ano de 2015 a 2017. Todos eles participaram de mostras em 
Portugal. 
 
3.1 Projeto: 3 palavras in(finitas) 
 
Este projeto nasceu em paralelo com as pesquisas do mestrado para o coletivo 
artístico Caneta, lente e pincel o qual eu participei até 2015. Até então sem título, hoje em 
2017 depois de resgatar essa projeto dei o título de: 3 palavras in(finitas). 
Em novembro de 2017 lanço uma série impressa e limitada a tiragem, para exposição 
e venda no ateliê Triunfo da Cor, em Porto. 
As série consiste em fotografias digitais de telefone e da câmera. Estas fotografias 
são manipuladas digitalmente, transformadas em preto e branco (algumas) e inserida uma 
“teia” ou linhas que remetem a constelações ou fractais no céu. Na imagem são inseridas 
palavras, sempre com o intuito da subjetividade poética. O espectador é convidado a ler a 
imagem e buscar uma nova significação tanto para imagem ou para as palavras ali escritas. 
 
3.2 Projeto: Contornos - Fora da Caixa 
 
Exposição individual de fotografias na loja Duda Decor, a série fotográfica em preto e 
branco sobre a cidade do Rio de Janeiro, foi finalista no projeto Fora da caixa, realizado em 
Aveiro, Portugal em novembro de 2015. 
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Figura 105. Cartaz da exposição. 
 
 
Figura 106. Fotografia selecionada para o projeto Fora da Caixa. Autocolante na caixa de luz na rua 
de Aveiro. 
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Figura 107. Exposição na loja. 
 
A série Contornos também foi exposta numa mostra coletiva na escola MUSA em 
Aveiro, no período de abril de 2016. 
 
 
Figura 108. Exposição na Musa. 
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3.4. Artes para a divulgação da exposição 
 
 
Figura 109. Arte do convite da exposição1 
 
 
Figura 110. Cartaz com texto de curadoria para a exposição. 
                                                            
1 As artes podem sofrer alguma alteração de acordo com a avaliação do pessoal do museu, 
caso seja necessário. 
